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Förord. 

Efterföljande bidrag till dramatikens och skådespelarkonstens historia göra icke det ringaste anspråk på att anses 
för frukten af själfständiga forskningar på hittills okända områden. De äro samlade och sammanförda från skilda 
håll, och meningen med deras utgifvande i bokform är att åt dem, som af ett eller annat skäl äro urståndsatta att 
själfva uppsöka eller tillgodogöra sig källorna, gifva tillfälle att utan nämnvärd möda och på ett ställe kunna 
skaffa sig något så när fullständiga uppgifter om dramats och skådespelarkonstens utveckling i de olika länderna 
under olika tider. 

Detta är således icke något arbete, afsedt för de boksynte; för dem erbjuder det icke något som helst flytt eller 
obekant. Men jag har föreställt mig, att det skulle kunna få någon betydelse för dem bland fackmännen och 
teatervännerna, hvilka antingen af brist på tid eller af felande språkkunskaper hindras ifrån att ur de främmande 
arbetena kunna få sin vetgirighet s t illad. 

För teaterskolorna, så väl de offentliga som de enskilda, torde det också kunna blifva till gagn. Dethar från 
början varit afsedt just för detta ändamål, då dess första afdelningar redan för ett par tiotal år sedan af mig 
utarbetades och i form af föredrag del-gåfvos adepterna vid de kungliga teatrarnes elevskola. Äfven för den icke 
ringa del af skådespelare vid de enskilda teatrarne i vårt land, som icke lyckats få njuta fördelen af mera 
omfattande bildning eller som sällan haft tillfälle att inhemta någon annan teknisk undervisning än den, som 
praktiken kan meddela, torde en inblick i de omständigheter, under hvilka deras konst kämpat sig fram och 
utvecklat sig, icke böra sakna sitt intresse och sin nytta. 

De källor, som jag användt och rådfrågat för mitt arbete, äro följande: 

Petit de Julleville: Le théåtre en France; Déschanel: La vie des Comediens; Edward 

Devrient: Ges c kickte der deutscken Schauspielkunst; Rötscher: Vorlesung en ilber Skakspeare; Overskou: 
Den danske Skuepladses Historie; Winter-Hjelm: Kris tiania Teaterlif i den seneste Tid; Linder: Grekernas 
teater; Klemming: Sveriges dramatiska lite-ratur; Ljunggren: Svenska dramat till slutet af ijide århundradet; 
Warburg: Lustspelet under Frihetstiden; Dahlgren: Anteckningar om Stockholms teatrar; Silfverstolpe: Svenska 
teaterns äldsta öden; Ahnfelt, m. fl.: Europas konstnärer; Nordisk familjebok samt diverse teaterkalendrar, 
tidskrifter och tidningar, in- och utländska. 

Att likväl icke allt och alla kunnat upptagas eller omnämnas, är naturligt. Jag hoppas dock, att intet väsentligt 
viktigt eller bestämmande för utvecklingen blifvit uteglömdt och att bidragen, sådana de nu en gång föreligga, 
skola lyckas göra det gagnsom med dem blifvit afsedt, nämligen: att i korthet påvisa, det dramatik och 
skådespelarkonst icke äro några oviktiga faktorer i ett lands och ett folks kulturarbete, att de därför äro väl värda 
att omsorgsfullt vårdas och omhuldas vid sidan af de praktiska intressena, samt slutligen och framför allt att de 
icke äro och icke utan fara få anses vara till blott för lust. 


Stockholm i Nov. 1890. 




Frans Hedberg. 


* 


Om skådespelarkonstens ursprung. 

Skådespelarkonsten har, liksom all annan mensklig konstyttring, till sin yttersta grund efterhärmningsbegäret, 
hvilket är menniskan medfödt. 

Vi se detta klarast och tydligast hos barnet. Barnets lekar äro ingenting annat än framställandet i bild af hvad 
barnet förut sett och erfarit; således en dramatisk företeelse i smått. Ju lifligare barnets fantasi är, ju vaknare dess 
härmningsinstinkt, desto sannare och mera omvexlande blifva dess lekar. 

Folken voro också en gång barn, och då härmade de liksom dessa. Barnen härma sina fäder och mödrar; folken 
härmade sina gudar och heroer. Man ser detta ännu i dag hos de vilda folken, hvilka göra sina afgudabilder lika 
de djur som de hafva mest gagn af eller också bära fruktan för, och hvilka i sina offerdansar söka inlägga en naiv 
återspegling af sina känslor och intryck. De vilja på detta sätt uppenbarligen gifva lefvande gestalt åt de 
föreställningar, som i det ögonblicket upptaga deras sinnen.Men vid dessa fester öfverskrida de gärna gränserna 
fcr det naturliga; de hafva en dunkel aning om, att konsten^ behöfver starkare färger och större konturer än 
naturen och därför öfverdrifva de. Liksom barnet endast sällan leker barn, utan helst stor, så är det också med 
naturfolken. 

Vid iakttagandet af denna öfverdrift, råka vi likväl på en af de första grunderna för all konstnärlig framställning. 
Den har länge legat där oförstådd, kanske anad af en och annan; men konstkännarne i vår tid hafva slutat med att 
upphöja den till lag. 

Ty när menniskan i sig upptar bilden af något utom henne stående, så synes det henne friare och skönare, därför 
att allt som är fjärran eller aflägsnadt från hennes egna, af tid och rum beroende inskränkningar, ställer sig för 
henne i en ideal belysning, och häraf följer: 

Att hvarje härmning af naturen, som höjer sig öfver förebilden, får därigenom egenskaper, som djupare gripa 
sinnet och hvilka på detta sätt förhöja åskådarens njutning af det han ser. 

På återgifvarens förmåga af idealisering beror det således, om han gifver osinliga och råa, eller ädla och upphöjda 
gestalter, för att genom dem uppnå den verkan han vill framkalla. På åskådaren beror åter, hvilka af dessa 
gestalter, som mest tilltala honom och som därför blifva bestämmande på konstriktningen i det landet, eller hos 
det folket. Låtom oss blott tänka på huru de gamla folken plägade i bild framställa sina gudar. Den i sinlig råhet 
försänkte azteken framstälde sin förnämste gud, sin »Vitzliputzli» som ett vidunder med vilddjurshufvud, medan 
däremot den fint bildade greken som uttryck för det högsta han anade ikraft och skönhet, skapade sin Zevs, —ett 
ännu oupp-hunnet ideal af ädelhet i ande och form. 

Det är detta, det öfversinliga elementet i konsten, som vi kalla idealet, och att uppnå detta, är det högsta mål till 
hvilket konstnären kan sträfva. Att helt 

och hållet uppnå detta ideal, är endast en och annan, 

rikt utrustad ande förbehållet; men litet hvar kan låta 

idealet skina igenom. Och ju mera det personliga, det individuela, med sina trånga gränser och former, faller bort 
från skådespelarens framställning, ju mera den eviga idén strålar fram ur hans skapelse, desto säkrare är han på 
väg att nå detta mål. 

Man kan som exempel anföra följande: 

Den skådespelare, som lagt märke till att nästan hvarje menniskas ansikte är mer eller mindre snedt, och som 
vidare utvecklar denna brist, genom att i grime-ringen framhålla den ännu skarpare, han framlägger därvid en 




karrikatur på menskligheten, i det han gör ofullkomligheten hos en eller flera individer till någonting typiskt för 
hela släktet. Den skådespelare åter, 

som söker utplåna denna hrist, som i hvarje framställ¬ 
ning ger uttryck åt den sanningen, att ingen kroppslig form är så bristfällig att icke själens ädla egenskaper kunna 
skina igenom och förklara den, eller att ingen är så ond, att icke någon gnista af det evigt goda finnes kvar hland 
slagget, han höjer åskådaren, i det han höjer släktet, han hänvisar på det oändliga som står kvar, sedan det 
tillfälliga fallit hort. 

Den mannen skapar; den förre endast härmar. 

När härmningsinstinkten hos menniskan icke för sin framställning hetjenar sig af något annat medel än sitt eget 
anlete och sin egen kropp, så uppstår därigenom den mimiska konsten. Hon söker då, att genomminspel, hlickar, 
åthörder och rörelser försinliga den idé af hvilken hon är gripen. Ofta sker detta omedvetet, i det att hon med 
dessa yttre åthäfvor beledsagar sina ord, för att på detta sätt gifva ett mera målande uttryck åt det som hon vill 
inskärpa. Som till exempel vid omtalandet af en förfärlig olycka, eller af en lustig händelse, eller då hon vill 
omtala hvad en annan sade, eller huru han sade det. Ofta användes det också med afsikt, för att mera lifligt 
framställa en frånvarande för de närvarandes blickar och för att genom dessa, af naturen själf påvisade medel, 
förstärka verkan af det berättade. 

Denna hos hvarje menniska mer eller mindre inneboende förmåga var den närmaste anledningen till 
skådespelarkonstens framträdande, i det stämmans ton förband sig med mimiken och åtbörden, för att i skönhet 
och sanning söka förkroppsliga hvad som föresväfvade själen som idé. 

Man skulle således kunna föreställa sig, att alla folk borde egt och hyllat en sådan konst; men så var det icke. De 
redan i äldsta tider med flera af de öfriga konsterna förtrogne egyptierna, araberna och perserna kände icke 
skådespelarkonsten. Däremot funnos vilda folkslag, hos hvilka den gamla tidens upptäcktsresande spårat ett slags 
rått och outveckladt skådespel, i hvilket någon vanlig hvardaglig tilldragelse hos folket eller stammen, 
efterhärmades för att väcka löje. 

I Hindostan blomstrade redan tidigt ett egendomligt skådespel, rikt på poesi och som trots sin främmande kolorit 
och sina på klimatiska och religiösa omständigheter beroende egendomligheter, likväl har ganska mycken likhet 
med de nyare folkens. Äfven kineserna hafva ett skådespel som härstammar från äldstatider och som, liksom allt 
annat hos detta konservativa folk, bibehållit sig nästan oförändradt till våra dagar. 

Men det folk som, bredvid de öfriga sköna konsterna, också idkade skådespelarkonsten, och hos hvilket den till 
och med intog en hög ståndpunkt, var grekerna. Detta ungdomliga folk med sin själffÖrnöjda, lyckliga och 
harmoniska världsåskådning, lefvande i en härlig natur, under en ständigt klarblå himmel, och i fruktbärande 
umgänge med sina gudar och heroer, var det som först lärde sig förstå att hålla det öfversinliga och väldiga inom 
mått och gränser, och att aldrig öf-verskrida dessa lagar. Till och med i de äldsta af deras tragödier, där ett 
dystert, omutligt öde obevekligt fordrar sina offer, genomlyser en gladare världsåskådning, som höjer åskådarens 
blick och lyfter hans sinne. 

Romarne, det stolta, världseröfrande folket, hade ingen själfständig skådespelarkonst. De hade icke tid att 
uppamma en sådan och deras håg låg mera åt gladiatorspelen på den blodiga arenan, i hvilka de sågo en bild i 
smått af hvad de själfva utfört i stort. De skådespel, som hos dem uppfördes, voro öfversättningar eller 
efterbildningar af de grekiska originalen. I nyare tider hafva äfven fransmännen och italienarne först försökt 
detta, utan att likväl komma förebilderna särdeles nära. Ty den antika konsten skildrade öfvermenskliga 
karakterer; — den nyare konstens uppgift är att skildra rent menskliga. 

Bland alla Europas folk finns det, strängt taget, endast tre, som kunna sägas ega en fullt nationel 
skådespelarkonst, nämligen engelsmännen, spanjorerna och danskarna. Engelsmännen fingo en sådan genom 
Shakspeare, spanjorerna genom Eopez de Vega och Calderon, danskarne genom Holberg.Ty öfverallt där en sant 
nationel skådespelarkonst finnes, bäres den af ett stort författarnamn, af det enkla skälet att, en skådespelarkonst 



alltid förutsätter en nationel dramatik och framför allt: en folklig sådan. 

Tyskarne hafva visserligen en stor och högt uthildad skådespelarkonst; men fullt nationel kan man väl knappast 
kalla den, annat än i lokallustspelen. Deras tvenne största skalder, Goethe och Schiller, grundade ingen egentligt 
nationel, tysk dramatik; de voro håda kosmopoliter och behandlade i sina arheten med få undantag främmande 
ämnen. 

Vill man nu utan språng komma hän till vår egen skådespelarkonst, så måste man först skärskåda de öfriga 
folkens, hos hvilka den utvecklades långt förr än hos oss. Man skulle annars hegå det stora felet att vilja hygga, 
utan att först lägga grund under byggnaden. De följande afdelningarne af detta arbete skola således först 
behandla skådespelarkonsten hos de äldre folken, sedan hos nutidens stora kulturfolk, och på samma gång skall 
här meddelas en kortfattad öfversikt af dessa länders dramatiska literatur och framstående författare. 

Det är icke annat än en enkel gärd af rättvisa åt de stora andar, som gifvit skådespelaren det förnämsta vapnet i 
händerna, — ett vapen utan hvilket hela hans konst skulle lida af en brist, som ingen kroppslig utveckling 
någonsin kunde fylla. Ty det är dock ordet, som skänker åt skådespelarkonsten det lif och den färgrikedom, som 
solen skänker åt naturen. 

* 


Grekernas och Romarnes teater. 


I. Grekernas tragödie. 


1 . 

De grekiska skådespelen leda sitt ursprung från de religiösa fester som firades till Dionysos' och Demeters ära. 
Dionysos, hos romarne Bacchus, var en personifikation af alstringskraften hos den nyvaknade naturen, som vid 
vårens ankomst fyller menniskosjälen med hopp och glädje, och det var med yppiga, bullrande fester, som det 
lefnadsglada folket firade honom. 

Demeter, hos romarne Ceres, var en personifikation af den moderliga, fruktbärande jorden, och hon dyrkades 
företrädesvis som årsväxtens gudinna, liksom Dionysos dyrkades som vinets gud. 

Dithyramhen, den vilda festsången, åtföljd af dans, var den ursprungliga form, under hvilken det grekiska folkets 
öfversvallande känsla af glädje öfver tillvaron tidigast gaf sig luft, och bland skalder som först utförde denna 
stormande festsång, nämnes Arion, som lefde 624 före Kristus. 

Utur denna festsång, utförd omvexlande af skalden själf och den honom beledsagande Choren utvecklade sig det 
grekiska dramats första enkla form, då Thespis till de sjungande fogade en skådespelare, som likvälendast 
reciterade verser, i hvilka dramats innehåll berättades, i stället för att åskådliggöras. 

På den antika teatern uppträdde dramaturgen ofta äfven som skådespelare och särskild t var detta fallet med 
Thespis, hvilken först deltog i utförandet af sina egna skådespel som chorförare, sedermera bredvid chor-föraren 
som den af honom tillagde, ende skådespelaren. Han var äfven den, som först uppfann och använde masken, 
hvilken bidrog till att göra skådespelet mera objektift, i det den gömde skådespelarens egna anletsdrag för 
åskådaren och lät honom framträda endast och allenast som figuren i dramat. Det berättas om Thespis, att han 
förde med sig på en vagn eller kärra hela den enkla utrustningen till sin flyttbara skådebana, samt att han, då 
ingen annan och lämpligare plats för hans uppträdande kunde åstadkommas, utförde sina skådespel stående i 
vagnen — något som gifvit upphofvet till den bekanta benämningen »Thespiskärran», hvilken sä ofta bildlikt 



användes, när man vill beteckna en skådeplats af det anspråkslösare slaget, och isynnerhet en, som flyttas från ort 
till ort. 

Från denna anspråkslösa början var det som skådespelet slutligen utvecklade sig till en folkets fest, och detta i 
ordets fullaste och vackraste betydelse. Det skulle blifva för vidlyftigt att här vidröra denna skådespelets gradvisa 
utveckling till ett verkligt drama. Ty den af Thespis tillagde skådespelaren uppträdde visserligen i flera olika 
gestalter; men om nagon handling, utvecklande sig inför åskådarens ögon, kunde icke blifva tal, förrän en andre 
skådespelare tillädes, och därigenom dialogen uppstod som den dramatiska handlingens första uttrycksmedel, till 
åtskilnad från monologen, som är den lyriska stämningens. När så under tidernas lopp ytterligare en tredje 
skådespelare tillkom, så var därmed dramats form gifven för alla tider. 

Men på samma gång som tragödien på detta sätt uppstod utur Dithyramben, ur festsången till gudens ära, 
fordrade den på den öppna skådeplatsen församlade mängden en sinnenas befrielse från den uppskakning, som 
den dystra ödestragödien framkallade, och för attfylla detta behof uppfann Pratinas satyrspelet. Det kallades så, 
därför att choren bestod af satyrer, dessa muntra, skalkaktiga väsen, hvilka mythen satte till vingudens följe och 
under hvilkas bockhudsklädda gestalter naturkrafterna i det fria, obundna landtlifvet personifierades. 

Ämnet för satyrspelet var också i allmänhet något landtligt äfventyr i hvilket någon hjälte eller någon ur sagan 
hemtad personlighet invecklas; dess handling var godmodigt lustig och dess upplösning oblodig och 
tillfredsställande. 

Men främst och förnämligast förhärligades Dionysos-festerna genom tragödiers uppförande. Tragödiens namn är 
bildadt af orden Tragos = bock och ode = sång. Tragos står här i betydelsen af satyr, den bockklädde, och • 
ursprungligen betyder således tragödia: satyrsång, alltjämt hänvisande på Dionysos-kulten, och det sätt hvarpå 
dess första fester firades genom dithyramben. Och det var staten själf som tog hand om Dionysosfesternas 
värdiga firande; hvarje medborgare hade fritt tillträde till dem, på det sätt att staten erlade för honom den 
inträdesafgift, som var nödvändig att betäcka de dryga kostnaderna vid skådespelens uppförande, och^i trenne 
dagar fortgingo nu de storartade skådespelen från morgon till kväll. För att göra dem ännu mera epokbildande för 
Greklands folk, utdelades vid dem de medborgerliga belöningar, dem staten tillerkände sina framstående och 
förtjente män, och den författare, hvars skådespel bäst hade uppfylt sitt ändamål att^höja festens glädje och 
fosterlandets glans och ära, belönades offentligt vid skådespelets slut. Hans hufvud pryddes med 
murgrönskransen, och han hyllades af det hänförda folket som festens hjälte^och medelpunkt. De skådespelare, 
som utfört hans verk, hyllades också som Athens förnämste medborgare,] och de åtnjöto i det allmänna en 
aktning och ett erkännande, som icke ofta, och framför allt icke odeladt, kommit dem till godo i senare tider och 
hos folk som gärna vilja glänsa med en lika djupgående bildning, som de gamla grekernas.Men var hänförelsen 
stor hos de åskådande massorna, när dramaturgen och skådespelarne stodo på höjden af förmåga att rätt återgifva 
sina uppgifter, så var också kritiken lika omedelbar, som skoningslös, när de misslyckades. Som bevis därpå 
meddelas, att en af Athens namnkunnigaste män, den store talaren och statsmannen Aeschines, då han som ung 
uppträdde i Sophocles’ skådespel Oinamaos, blef grundligt uthvisslad i Kollytos, strax utanför Athens portar och 
stenkastades ut från skådeplatsen; — ett missöde som han sedan under loppet af sitt offentliga lif fick höra talas 
om både sent och tida af sina politiska motståndare. 

Mången skall kanske finna en motsägelse däruti att Greklands lefnadslustiga folk firade sina Dionysosfester med 
sorgespel; men förklaringen ligger här nära till hands. Icke ens under dess himmel blomstrade en evig vår; hösten 
kom med förintelse af allt det blomstrande och liffulla, som nyss hade klädt och sirat naturen. Därför blandade 
sig sorgetoner i den yrande glädjen, därför manade tragödien till allvar, därför påminde det dystra skådespelets 
blodiga offer om gudens egen undergång, på samma gång som det uttalade naturens eget hopp om 
återuppståndelse uti det muntra satyrspel som afslutade festen. 

Det gamla Grekland hade tre stora tragöder: Äischylos, Sophocles och Euripides, hvilka hvar i sin stad bidrogo 
till den kraftiga uppblomstringen af sitt fäderneslands dramatiska konst, och hvilka därför också stå som ett 
odödligt tretal i dramatikens och skådespelarkonstens historia. 



Aischylos föddes i Elevsis år 525 före Kristus. Sagan omtalar en händelse från hans ungdom. Han vaktade en natt 
sin faders vingård, och med tankarnefulla af Dionysosfesten, som just nu pågick i Athen, drömde han om natten 
att guden kom till honom och uppmanade honom att söka förhärliga hans fester genom tragödiers uppförande. 
Manad af denna dröm, heslöt ynglingen att hlifva dramaturg. Han fick redan vid 25 års ålder tillåtelse att uppföra 
sitt första skådespel i täflan med Choirilos och Pratinas, hvarvid han dock icke eröfrade något pris. Men vid 
denna täfling inträffade en händelse, som hade en stor och genomgripande betydelse för hans kommande 
författar-hana. Hittills hade skådespelen uppförts på en teater af trä; när nu Aischylos’ första skådespel 
uppfördes, hrusto den gamla träteaterns hjälkar under tyngden af hans gudagestalter och man heslöt sig för att 
upphygga en ny skådeplats af sten, den så kallade Dionysosteatern. På detta sätt sörjde således slumpen för att 
Aischylos’ snille skulle få ett utrymme värdigt dess storhet och kraft. Nästa gång han uppträdde som tragöd, var 
den af marmor uppresta Dionysosteatern så pass färdig att skådespel kunde uppföras på den, och han hade också 
själf under denna tid hlifvit den Aischylos, som var värdig att inviga den nya helgedomen. 

Sex år före denna sin seger som skald, hade han som segrare deltagit i slaget vid Marathon, och han kämpade 
äfven sedermera i sjöslaget vid Artemisium, samt i drahhningarne vid Salamis och Platae. Han hade således 
deltagit personligen i det mest ärofulla värnande af det älskade fäderneslandet, då perserna kastade sig öfver det 
med oräkneliga härmassor; han hade vidare sett och deltagit i de inre hvälfningar som allt mera af-gjordt 
ladeAthens öde i demokratiens händer, och när han nu på nytt uppträdde, hade han frigjort sig ur vanans 
traditioner och det var han som från denna stund hröt nya vägar och utvidgade på ett epokgörande sätt håde 
tillgångarne och medlen för den dramatiska konstskapelsens framställning. 

Det var sexton år efter sin första täflan som han återuppträdde med ett nytt skådespel, och denna gång vann han 
priset. Med detta hörjade hans triumftid, som varade i fjorton år, under hvilka han författadeTO till 90 olika 
skådespel, af hvilka dock endast 7 finnes kvar för att inför eftervärlden hära vittne om hans snille. Han gjorde 
epok i dramatikens historia, först genom att öka skådespelarnes antal, sedan genom införande af trilogien i sina 
kompositioner och slutligen genom utvecklingen af sceneri och kostymering. 

Vi hafva redan förut talat om den betydelse för dramats utveckling, som den andre skådespelarens införande 
innebar ; låtom oss nu undersöka värdet af hans öfriga uppfinningar. 

Aischylos’ trilogiska komposition bestod däruti, att han utförde ämnet för en dramatisk handling i tre af- 
delningar, hvilka bildade hvar för sig formligen skilda skådespel. I yttre hänseende voro nämligen dessa tre 
skådespel fullkomligt olika sceniska skapelser, med början, inveckling och upplösning; men i inre afseende 
utgjorde de likväl blott ett helt, därigenom att det första och andra styckets upplösning endast genom handlingens 
slutresultat i det tredje dramat, fick sin tillfredsställande förklaring. 

Bland de sju af hans stycken, som ännu finnas kvar, äro tre som höra tillsammans och sålunda utgöra en trilogi. 
Dessa tre äro: Agamemnon, Choéphorerna samt Eumeniderna, och såsom utgörande ett helt, eller en trilogi, 
betecknas dessa trenne skådespel med den gemensamma benämningen: Orestien. Handlingen i denna trilogi rör 
sig omkring Agamemnons mördande genom hans gemål Klytemnestra, efter hans he mk omst från Tröjas 
belägring; om Orestes’ hämd å sin faders, Agamemnons vägnar, genom mord på sin äk-tenskapsbrytande moder 
och på hennes älskare Aegis-thos; samt slutligen om Orestes befrielse från Erinnyer-nas förföljelser och hans 
slutliga försoning genom Areo-pagens (gudarådets) mellankomst. 

Den världsåskådning, som ligger till grund för styckets idé, är den som grundar sig på Zevsreligionen i motsats 
till den titaniska urtron. Titanvärldens tanke är att Orestes kränkt blodsbandets heliga lag genom att mörda sin 
moder, hvars brott var mindre gräsligt därför att Agamemnon ju hvarken var hennes fader,son eller broder. 



Därför har Orestes gått utöfver befogenheten för sin rätt och därför hör han ovilkorligen underjorden till, — d. v. 
s. han måste dö! 

Den Zevska gudavärldens åsikt åter är motsatt denna. Klytemnestra har dödat sin make, alltså är hon i dubbelt 
afseende brottslig, ty hon har brutit äktenskapets heliga plikt och hon har mördat. Orestes’ skyldighet är att 
hämnas mordet på sin fader; genom att döda den pligtförgätna makan och hennes älskare, har han fullgjort denna 
skyldighet, alltså bör han befrias från allt ansvar. I de mest storartade proportioner föres nu denna strid mellan de 
två gudavärldarnes olika meningar, till dess den moraliska ordningens gudavärld segrar och titanerna, 
naturlagens representanter, måste gifva vika, därför att deras föråldrade lag trotsar den öfver naturen stående 
sedelagens bud. 

På samma sätt är förhållandet med trilogien Pro-meteus, af hvilken blott det mellersta stycket, >Den fjättrade 
Prometeus», ännu finnes i behåll. Titanen Prometeus slås i bojor på en af Kaukasos’ klippor, därför att han ej vill 
underkasta sig och hylla Zevs, den nya gudaättens hufvud, och en gam sändes att äta hans lefver. Prometeus är 
dock menniskosläktets välgörare, han har gifvit menniskorna förstånd och inlagt de blinda förhoppningarne i 
deras själ; han har gifvit dem elden och lärt dem yrken och konst. Trots allt detta har likväl Zevs fängslat honom 
i tyranniskt öfvermod, och hvarför? Jo, svarar Aischylos, därför att han lärt dem skilja mellan dag och natt, men 
icke mellan orätt och rätt; han har gifvit dem de blinda förhoppningarne, men icke begrepp om moralisk tukt och 
ordning. På detta beror utan tvifvel lösningen af striden i den tragiska handlingen, ehuru man ej därom kan yttra 
ett bestämdt omdöme, då man icke har kännedom om det första och framför allt icke om det sista af den 
storslagna diktens skådespel, i hvilket upplösningen förekommer. 

Aischylos’ trilogiska komposition införde i dramat ett hittills okändt patos och skänkte åt dikten en storhet och en 
vidt omfattande kraft som den dittills sak-nat. Men då skalden på detta satt i dikten framförde gudar och titaner, 
då hans handlande personer öfver-skredo det vanliga måttet för mensklig storhet och mensklig kraft, så behöfde 
han också för framställningen medel, som förut icke varit nödvändiga. 

Han införde därför på scenen kothurnen, en fotbeklädnad, som med ända till en half aln förlängde skådespelarens 
figur nedtill, samt den med uppstående hårtupé försedda masken, som på samma sätt förlängde figuren upptill, 
och hvilken var försedd med öppen mun och ett talrör, hvarigenom skådespelarens stämma i förstärkt ton nådde 
till åskådarnes öron. För att nu om kr etsen af skådespelarens gestalt skulle blifva propor-tionerlig till denna längd, 
stoppades äfven hans axlar, bröst och lif, och på detta sätt, åt alla sidor förstorad, återgaf han nu den 
dombjudande Zevs eller den fjättrade titanguden på hans klippa. 

Denna kothurn och denna ständigt gapande mask med sitt talrör förefalla oss i hög grad störande och onaturliga; 
men om vi taga i betraktande dels teaterns storlek — Dionysosteatern i Athen rymde 30,000 åskådare, — dels 
dess friluftsnatur, dels med hvilka figurer det antika dramat rörde sig och framför allt, om vi försöka att förflytta 
oss tillbaka till åskådarnes sätt att se och uppfatta, så skola vi medgifva att Aischylos’ nya anordningar hade för 
sin tid ett fullständigt berättigande. Och när han på detta sätt hade fört sitt väldiga auditorium med sig på flykt till 
gudavärldens och titanlifvets heroer, så kom efter tragödiens slut det muntra satyrspelet med sina figurer af 
vanligt menskligt mått och återstälde den rubbade jämvikten i åskådarnes sinnen, och det hela fick på detta sätt 
den prägel af »festivitas», som med rätta ansågs oskiljaktig från forntidens skådespel. 

Nutidens realistiska konst har förvisat kothurnen från scenen, men den har på goda skäl bibehållit masken, fastän 
i förändradt skick. Den moderna skådeplatsen är för liten och åskådarrummet för nära scenen, för att sådana 
hjälpmedel som antikens, numera skulle vara behöfliga eller ens tillåtna. Den antika maskenhar öfvergått till den 
moderna grimeringen, för hvilken skådespelarens eget ansikte utgör underlaget och kothurnen lefver ännu endast 
kvar som ett oskyldigt inlägg i skodonen, användt af småväxta skådespelare; — men vi få därför icke förakta 
antikens sätt att reda sig ur svårigheterna. 

Aischylos uppträdde själf som skådespelare och utförde som sådan hufvudrollerna i alla sina tragödier. Besegrad 
468 af sin yngre medtäflare, Sophocles, begaf han sig i frivillig landsflykt till Sicilien, återkom likväl 10 år 
senare ånyo till Athen och vann priset med Orestien, men landsförvisades sedan och dog landsflyktig i Gela, år 



456, 69 år gammal. Han hade själf förordnat att på hans graf skulle inristas, att han deltagit i slaget vid Marathon, 
— om sina tragödier ville han ingenting hafva sagdt. 

Säkert anade han att de skulle öfverlefva honom ändå. 

* 


3 . 

Sophocles föddes på Kolonos, en ort strax norr om Athen. Hans första uppträdande som dramaturg egde rum år 
468, då han, som förut är nämdt, besegrade sin föregångare. Han tilläde den tredje skådespelaren och gjorde 
därmed dialogen till afgjord hufvudsak i dramat. Han nedflyttade också tragödiens område från gudavärldens 
gestalter till heroernas, och ehuru hans personligheter ännu stå under ödets herravälde, hära de dock inom sitt 
eget hröst hevekelsegrunderna till sina handlingar, om de också icke själfva kunna hestämma deras följder. 

Som en gifven konsekvens af den tredje skådespelarens inträde, följde äfven den åtgärd, som Sophocles vidtog 
med choren, hvilken ifrån att förut hafva varithestämmande för handlingens gång, nu endast hlef beledsagande. 
Då det antika dramat aldrig försiggick annorstädes än på en öppen plats, där hela folket kunde vara dess vittnen, 
så blef nu choren ett sådant vittne, hvars omdöme om det skedda fortplantade sig till och ledde åskådarnes; den 
blef, så att säga, åskådarnes samvete, den förmedlande länken mellan dramaturgen och hans auditorium. 

Trots antagandet af en tredje skådespelare, kunde man likväl icke förebygga att ju hvar och en af dessa tre måste i 
dramat öfvertaga flera roller. Därvid utvecklade sig en viss häfd, så att en särskild klass af roller öfverläts åt en 
och samma af de tre, och mellnir skådespelarne blef således en sorts rangordning faststäld, eller åtminstone 
antyddes en sådan genom de benämningar man tilläde dem. Så kallades en af dem protagonist eller förste 
skådespelare, den andre devtera-gonist och den tredje tritagonist. Den förste öfver-tog alltid hufvudrollen, samt 
berättarens, sändebudets andel i dramat; den andre hade att utföra de karakte-rer, som uppehöllo konflikten med 
hufvudpersonen, och den tredje fick på sin del de mindre betydande rollerna. Kanske kan man häri spåra de 
första stegen till rollmonopolets införande, ett monopol som, till skada för konsten, fortfarit långt efter sedan det 
antika dramats förutsättningar därför helt och hållet bortfallit. 

Sophocles vidtog ännu en förändring i dramats teknik genom att frångå sin företrädares sätt, att i trilogier utföra 
ett dramatiskt ämne. Hvarje hans drama är ett för sig afslutadt helt och behöfver ingen sammanställning med 
tvenne andra stycken, för att till fullo kunna förstås och uppfattas. Var nu detta ett framsteg eller en återgång? 
Svaret måste ju blifva att det var ett framsteg och att det betingades af dramats förändring ifrån det 
öfvermenskliga i handlingen och karaktärerna, till det rent -menskliga, där själfbestämmelserätt och fri vilja 
äfven hafva sitt ord med i laget. 

Men i afseende på ämne höra äfven flera af Sophocles’ stycken tillsammans. Så är fallet med Antigone, Konung 
Oedipos och Oedipos i Kolonos,hvilka dock hvar för sig äro själfständiga stycken och hvilka också uppfördes vid 
olika tider. Det antika dramats teknik fick alltså med Sophocles sin afslutning: flera än tre skådespelare användes 
i regeln aldrig sedan vid något dramas uppförande. Men framför Aischylos utmärker sig Sophocles också 
därigenom, att han i ett enda stycke sammanför hela mythen, så att det bildar ett helt för sig, och därigenom 
att'det som hos den förre berättades hafva föregått, hos den senare föregick inför åskådarnes egna ögon och 
således blef i ordets egentligaste bemärkelse ett drama, en handling. 

Sophocles kunde, för sin svaga stämmas skull, icke själf uppträda på scenen, och från hans tid blef det heller icke 
ovanligt att skalden själf upphörde med att framträda äfven som skådespelare. Sophocles dog år 405 före Kristus. 
Han författade öfvér hundrade skådespel, af hvilka dock endast sju blifvit bevarade åt eftervärlden och bland dem 
Antigone, hvilken hänfört äfven nutidens publik genom oförvansklig skönhet och säll-spord höghet och kraft. 

EURIPIDES, den tredje af de stora grekiska tragöderna, härstammade från Phlya, en liten stad i Ättika. Han 
föddes 480 före Kristus, samma dag som slaget vid Salamis utkämpades, och han föddes just pä ön Salamis, dit 



hans föräldrar flyktat undan det persiska öfverfallet. Redan vid 18 års ålder lär han hafva utkastat planen till en 
tragödie, men det var först i sitt tjugosjette år, Aischylos’ dödsår, som han uppträdde täflande med en tragödie, 
Peliadcrne, utan att dock lyckas vinna något pris. Under sin femtioåriga hana som dramaturg vann han sedan 
priset fyra gånger. 

Till motsats mot sina föregångare, var det han som på scenen införde ensamt menniskan, och, till en viss grad, 
menniskan tecknad efter verkligheten. Detta kunde den antika åskådningens män icke förlåta honom, och få 
författare torde därför hafva hlifvit så skiljaktigt hedömda som just han. Aischylos tecknade ödet och 
världsutvecklingen, Sophocles ödet och den menskliga viljan, Euripides ödet och de menskliga passionerna i 
deras nötning mot hvarandra. Euripides ville att åskå-darne af hans skådespel skulle i de på scenen uppträdande 
figurerna känna igen sig själfva, sina egna tycken, känslor och föreställningar, sina egna dygder och förvillelser; 
han ville väcka medlidande, och det lyckades honom äfven i fullt mått. Hos honom finner man de första spåren af 
intrig och mensklig tillställning, såsom inverkande på handlingens gång och upplösning. Det var därför som 
ARISTOEANES och flera till honom, hvilka strängt höllo fast vid skådespelens egenskap af Dionysiska festspel, 
kunde heskylla honom för gudlöshet och nyhetsmakeri. 

Men denna hans benägenhet för ett inveckladt intrigspel, hade det ledsamma med sig, att han mången gång lät 
sina hjältar så trassla in sig, att mot slutet någon gudomlighet måste komma och göra slag i saken, på det att det 
hela skulle få något tillfyllestgörande slut. Vid dessa gudomligheters inträde begagnade sig Euripides af den 
redan förut uppfunna Mechaneeller en maskinapparat, med hvilken guden eller väsendet från skyn infördes på 
scenens öfre våning, för att därifrån med ett maktspråk lösa den invecklade knuten. 

Erån denna dramatiska osed hos Euripides har det latinska uttrycket: »Deus ex machina» (en gud från maskinen) 
kommit, såsom betecknande en opåräknad hjälp i sista ögonblicket. Vårt gamla svenska ordstäf: »Han kom som 
från höjden» torde äfven hafva samma ursprung. 

En annan nyhet, som Euripides äfven införde på scenen, var den berättande eller förberedande prologen. Den 
nödvändiggjordes därigenom att han merändels i ett och samma stycke sammanförde flera handlingar, och han 
behöfde därför i dramats början någon som påvisade eller ville påvisa dessas inbördes sammanhang. Allt detta 
var nyheter, som för anhängarne af den gamla världsåskådningen, sådan den framstod i hans föregångares 
arbeten, gjorde honom till en nyfrestare utan religion och utan vördnad för den ännu herskande kulten, och det 
var dirför som Aristofanes hade mod att på hans dödsdag i sin komödie. Grodorna, håna och förlöjliga honom på 
det grymmaste sätt.Eör oss åter står han som förebådaren af en ny tid, som den förste anaren af att dramat 
behöfde ett sant menskligt innehåll, hvilket skulle göra det till en spegel för släktet, en spegel hvari det kan skåda 
sina egna drag, lyftas af sin storhet och gråta eller le åt sin förnedring. Med ett ord: till den hälsosamma lexa, 
utan hvilket skådespelet, som vi förstå det, skulle förfalla till ett tomt gyckel, ett föremål blott for stundens lust. 

Euripides anses hafva författat inalles nittiotvå skådespel och bland dem åtta satyrdramer. I behåll finnas af dessa 
nitton stycken, bland hvilka Andromache, Hippolytos, Elektra, Den rasande Herakles, Medea och Ifigenia i Aulis 
anses för de förnämsta. 

Aristoteles kallar Euripides för den mest tragiske af de grekiske tragöderna, och att han var värdig att nämnas 
som den tredje i deras vackra klöfverblad, torde bäst bevisas därutaf, att Sophocles, som ännu lefde då Euripides 
vid 75 års ålder slutade sina dagar i Macedonien hos konung Archelaos, och som vid dödsbudets ankomst till 
Athen, just var sysselsatt med uppförandet af ett sitt skådespel, tog sin festkrans från hufvudet, för att på detta 
sätt betyga sin sorg öfver medtäflarens bortgång. 

Med detta vackra drag af den andre af de stora tragöderna slutar jag denna summariska öfversikt af den grekiska 
tragödiens uppkomst och utveckling och vill nu försöka att gifva en hastig teckning af den antika komödiens 
framträdande, samt af de skalder som, på ett, från den moderna åskådningen i så mycket afvikande, sätt förmått 
att göra äfven denna konstart älskad af det lefnadsglada grekiska folket. 



II. Grekernas komödie. 


Komödiens ursprung är att söka i de så kallade phallossångerna vid de stora processioner, som anstäldes till 
Dionysos’ ära, och vid hvilka en kolossal bild af genitalitetens organ under själfsvåldiga och öfverdrifna åtbörder 
och danser nedgräfdes i vingårdarne som ett offer för en god årsväxt. Man klädde sig därvid i bockskinn och 
besmorde sig med vindrägg, och ur denna, efter vårt begrepp högst cyniska, men för grekernas åskådningssätt 
helt naturliga och alls icke anstötliga plägsed, uppstod nu efter hand först det förut omnämnda satyrspelet, och ur 
detta utvecklade sig så småningom den verkliga komödien. 

Komödiens namn är sammansatt af orden komos = festtåg och ode = sång och häntyder således omedelbart på 
ursprunget. Men det af Pratinas uppfunna satyrspelet utvecklades först till den antika komödien därigenom att det 
i sig upptog den doriska folkstammens, Megarensernas själfsvåldiga skämt och det Elevsiska bruket att vid 
festerna till Dionysos’ ära, med lagskyddad rätt kunna skämta och gyckla med hvad som helst och hvem som 
helst som kom i festtågets väg. Den namnkunnige skalden Archilochos från Paros var den som först genom sina 
jamber eller smädedikter gaf konstnärlig form åt denna af folket själft utbildade festsed. Af dessa båda 
beståndsdelar, phalloschoren och smädedikten uppstod komödien; men hon kom i Athen, liksom i det öfriga 
Grekland, senare till heders än tragödien. 

Bland de första komöderna nämnes Susarion från Tripodiskos, hvilken lefde omkring 580 före Kristus; men 
enligt all sannolikhet författade han endast lyriska komödier, eller sådana som utfördes utan tillhjälp af 
skådespelare. I de doriska nybyggena på Sicilien utbildade sig dock sedan den doriska komödien med 
bådeskådespelare och chor. Bland doriska komödiförfattare nämnas PHORMIS och Epicharmos. 

Men oberoende af denna diktning utvecklade sig i Athen en fristående komödie, som skilde sig från den doriska 
däruti, att medan denna alltid höll sig med sina skildringar inom det enskilda lifvets gränser, så rörde sig den 
förra däremot helt och hållet i det allmänna, det offentliga. 

Den attiska komödien framstälde i sin utbildade form verkliga personligheter i staten och gjorde dem till föremål 
för det bittraste skämt och det obarmhertigaste gyckel. Ingen, hur högt eller lågt han än stod, var fritagen från 
denna komödernas domsrätt. Som den attiska komödiens tidigare bearbetare och skalder nämnas KRATINOS 
och EUPOEIS, föregångare till den rikt begåf-vade, men efter vårt begrepp i högsta grad hänsynslöse komöd, 
som skulle lyfta den grekiska komödien till en höjd af blomstring och utveckling, hvilken stälde den i jämnbredd 
med tragödien och gjorde den till en fruktad makt i den demokratiska staten. 

Denne komöd-var ARISTOEANES, hvilken föddes i Athen 444 före Kristus och dog därstädes omkring år 388. 
Hans första stycke uppfördes redan 427, men han var då så ung att han icke vågade uppträda såsom författare och 
själf leda inöfningen af sitt verk, utan lät i stället någon eller några af sina vänner uppföra det som deras. Eörsta 
gången han under eget namn uppträdde var 424, således vid endast 20 års ålder, och då med den ännu bibehållna 
komödien Riddarne. Hans sista arbete, Plutos, uppfördes 388, kort före hans död. 

Eägger man vår egen tids åskådningssätt till måttstock för hvad som i äfven den mest uppsluppna ko-mödi kan 
sägas eller göras, sä är den attiska komödien, sådan den utgick ur Aristofanes’ hufvud och händer, helt och hållet 
otänkbar och omöjlig för en offentlig framställning. Men så var det, lyckligtvis för honom, icke i det gamla 
Athen. Statens mest namnkunnige och framstående män, staten själf och hela folket fick af honom de mustigaste 
och bittrast svidande slängar som väl någon skald utdelat; men så frigjordt var det ateni-ensiska folket från all 
sjuklig känslighet, all öfverdrifven själfuppskattning, att det ined full hals skrattade åt sina egna dårskaper. Det 
var ingen som gick fri för den snillrike komödens svängda gissel; i hans komödie Molnen drabbade det den ädle 
Socrates så hårdt, att man påstår det denna komödie ytterst var orsaken till att giftbägaren räcktes honom såsom 
den förmente representanten för den sofistiska filosofien. 

I Riddarne drabbade hans blodiga satir och hans bittra utfall den mäktige Kleon, en af det demokratiska partiets 
stödjepelare; i Eåglarne gycklade han djärft och sinnrikt med ateniensarnes politiska lättrogen-het och lust för 



halsbrytande äfventyr; i Grodorna hånar han, som förut är nämdt, nyhetsmakaren Euripides, h vil ken enligt hans 
åsikt förstört den klassiska tragö-dien, sådan den utgick ur Aischylos’ och Sophocles’ händer; — i Lysistrate 
låter han Athens kvinnor sam-manrota sig, för att tvinga männen att ingå på en efterlängtad fred, som skulle bota 
fäderneslandets sår, och han gör detta på det mest drastiska sätt genom att låta dem neka männen deras 
äktenskapliga rätt, och i scener, som för en nutida publik skulle utgöra höjden af oanständighet och grofhet, men 
hvilka för atenien-sarne endast skildrade den friska sinlighet och den naturliga otvungenhet, hvilka voro 
oskiljaktiga från det antika lifvet. 

I Plutos framställer han slutligen rikedomens gud, som genom sin blindhet råkat i dåliga händer och därigenom 
slumpvis utdelar sina håfvor på det mest bakvända sätt. Han gör honom under styckets lopp seende, och sätter 
honom därigenom i tillfälle att på ett mera tillfredsställande sätt fördela sina rikedomar, samt visar genom detta 
sitt sista stycke, som uteslutande rör sig inom rent menskliga förhållanden och saknar alla politiska anspelningar, 
att han nu själf stod på öfver-gången till en ny tids sätt att se och bedöma hvad som låg inom den dramatiska 
diktartens område — en öfvergång som han förut så hårdt bestraffat hos Euripides.Inalles säges Aristofanes 
hafva skrifvit 44, enligt någras uppgift, 54 stycken, af hvilka ännu 11 finnas i behåll. Han uppträdde själf som 
skådespelare och skydde icke, enligt hvad det säges, att uppträda under den persons mask, dräkt och later, som 
han skarpast gisslade; — en frihet som kanske låg grundad i den antika komödiens väsen, men som den nyare 
tiden med all rätt velat bannlysa ifrån skådeplatsen. Den har också i vår tid endast användts af några få 
skådespelare, hvilka i sin egenskap af publikens gunstlingar tilltrott sig om att på detta sätt neddraga dikten inom 
personlighetens nu mera helt och hållet fridlysta område. 

Bland nyare grekiska lustspelsdiktare nämnas Me-NANDER, DIPHIEOS, PHIEEMON och APOEEODOROS, 
af hvilka likväl ingen ens tillnärmelsevis uppnådde den väldige, föregångarens storhet och popularitet. Själf hade 
han ju också i sitt sista stycke påvisat de nya områden, på hvilka den attiska komödien hade att slå in, om den 
ville blifva ett sant uttryck af det lefvande lifvet omkring sig, hvilket naturligtvis ändrade gestalt, ju mera folket 
aflägsnade sig från den ursprungliga barna-glädje, hvarmed det tumlade omkring med sina sinligt fullblodiga 
gudagestalter. 

Några grekiska skådespelares namn hafva också blifvit bevarade åt eftervärlden. Så nämnas en Molon, en 
Theodoros och framför allt en Polos, som tragisk skådespelare af framstående rang. Om honom meddelas 
följande karakteristiska drag, som visar, huru det är ur själfva det rikt böljande menniskolifvet omkring honom, 
som skådespelaren hämtar ingifvelsen till sina mest gripande framställningar, och huru det ofta är med sitt eget 
hjärtblod som han färglägger den tafla han upprullar för åskådarens blickar. 

Han uppträdde i ett af Aischylos’ skådespel som Electra, gråtande vid Orestes’ urna, och han tog då sin nyss 
döde sons urna mellan sina händer och utförde sin scen med den mest gripande sanning. Behöfde han denna 
påtagliga erinran om en grym förlust, frågar man, för att rätt kunna framställa den frätandesorgen, och kunde icke 
hans fantasi försätta honom i den stämning, som ögonblicket kräfde? 

Svaret synes mig ligga nära till hands: skådespelaren får icke tveka att utbringa det högsta möjliga ur det material 
hvarmed han verkar, och hur skulle han kunna skona sina egna känslor, då detta material är endast och 
uteslutande han själf? 

Hans fantasi må vara aldrig så rik: i skapandets ögonblick får han icke rädas för att för sin inre syn framkalla 
äfven sina bittraste minnen, om de kunna bidraga till att lägga den rätta färgen, den mest gripande sanningeh i 
hans framställning. 

Skonar han sig själf, då blir han endast härmare, aldrig konstnär. 

* 


III. Romarnes teater. 



Om romarnes teater kunna vi fatta oss kortare. Det är redan förut sagdt att den var en efterbildning af grekernas, 
samt att det egentligen var gladiatorspelen, hvilka mest öfverensstämde med det romerska folkets krigiska lynne. 
Därmed må icke vara sagdt att ej skådespelet äfven hyllades i det gamla Rom, och att icke de romerska 
författarne utvecklade och omgestaltade det grekiska dramat, så att det blef njutbart för det folk, som hade tagit 
den grekiska bildningen i arf på samma gång som det med sig införlifvade den grekiska staten. 

Bland tragiska författare nämna de romerska annalerna äfven Seneca, som anses vara författare till icke mindre 
än tio romerska tragödier, hvilka ännu finnas i behåll. 

Livius Andronicus nämnes äfven som tragöd, men hans egentliga betydelse torde ligga däruti, att detvar han som 
först öfversatte och bearbetade de grekiska originalen och därigenom gaf uppslaget till den romerska dramatiken. 
Han uppträdde äfven själf som skådespelare, i likhet med sina förebilder, grekerna. 

Rikare blef likväl produktionen på lustspelets område och i synnerhet var Titus Maccius Plautus, född omkring 
254 före Kristus, den som bättre än någon förstod att omgestalta de grekiska originalen så att de tilltalade den 
romerska publiken. Han var först skådespelare i Rom, kastade sig sedan in på handelsspekulationer och blef 
ruinerad, hvarefter han måste uppehålla sitt lif med att arbeta i en kvarn. Under denna tid började han 
sammansätta skådespel och vann snart rykte som författare af sådana. Han dog i Rom 184. Antalet af Plautus’ 
stycken synes hafva varit mycket stort; man har uppgifvit ända till 130. Af dessa har Varro såsom otvifvelaktigt 
äkta ansett 21, och de 20, som ännu finnas i behåll, torde samtliga vara att räkna till dessa. 

Af dessa tjugo må särskildt nämnas Anlularin = Grytan, som innehåller en utmärkt teckning af en girig-buk, och 
som tydligen är en förebild till Moliéres »Den girige», m. fl.; Cuptiri = Fångarne, som är rikt både på poetiska 
skönheter och komiska situationer; Menachn/i = Tvillingarne, bekant for sina lustiga förvecklingar och till en viss 
grad efterbildad af Shakspeare i »Förvillelser»; Miles (fhriosus = Den storskrytande soldaten, förebild till bland 
annat Holbergs Jacob von Tyboe, samt Mostellaria — Spöket, som utmärker sig för en förträfflig 
karaktärsteckning och en utmärkt komposition. 

Plautus hade visserligen, som sagdt, ställt sig på grekisk grund; men han förstod att, som det nu heter, lokalisera 
sina stycken på romersk botten, så att publiken i dem igenkände typer, situationer och talesätt. Hans skådespel 
blefvo därför i Rom mycket omtyckta och bibéhöllo sig länge i publikens gunst. 

Man skilde i Rom på tvenne slag af komödier, Co media togata, den som spelades i romersk dräkt, och Comedia 
palliata, den som framstäldes i grekisk. 

Hedberg, Dramatik. 2Antagligen var skilnaden egentligen den, att de förra voro endast öfversättningar med 
bibehållande af den grekiska platsen, de senare åter fria efterbildningar, spelande på romersk mark. 

PUBLIUS Terentius, med tillnamnet AFER, den andre namnkunnige af de romerska komödiförfattarne, föddes 
omkring 194 före Kristus i Karthago, kom som slaf med romerska senatorn Publius Lucanus till Rom, där han 
sedermera erhöll friheten och uppträdde som lustspelsförfattare med en mängd stycken, af hvilka sex ännu äro i 
behåll. Han omkom genom skeppsbrott år 155. Bland hans komödier finnes en vid namn »Phormio», som i 
föryngrad! skick visat sig njutbart äfven för nutidens publik. Det är bearbetad t af den tyske dramatiske 
författaren »Winterfeld» under namn af »Der Winkelschreiber» och sedermera lokaliserad! för svenska scenen, 
där det under namnet »Advokaten Knifving» upplefvat en mängd uppföranden och gif-vit en af våra förnämsta 
komiska skådespelare tillfälle till en i hög grad drastisk framställning af en halft förlorad existens. 

Romarnes förnämsta skådespelare hette Q vint v.$ Tloscius och föddes omkring 134 före Kristus. Han var den 
förste som, icke alltid, men ofta nog, uppträdde utan den tragiska masken. Det omtalas att man då såg honom 
hellre, och han var högt uppburen af sina samtida. Han gaf äfven undervisning i talarkonsten och själfva Cicero 
säges hafva varit en af hans lärjungar. Han försvarade också sin lärare i ett af sina tal och ville därigenom häfda 
skådespelarens rätt att anses lika god med statens öfrige förtjente män. Roscius samlade genom sin undervisning 
stora rikedomar, och han skref äfven ett verk: »Jämförelse mellan den mimiska konsten och vältaligheten» som 
likväl gått förlorad! för eftervärlden. Som bevis på det anseende han åtnjöt, anföres att han af diktatorn Sulla 



belönades med en af romerska statens största utmärkelser, den gyllene ringen. Roscius omtalas i annalerna, som 
en tragisk skådespelare full af glöd och inspiration och utmärkande sig för en natursanning och en 
lidelsensstyrka, hvilken ställer honom som ett lysande föredöme för alla tider. 

Om Äsopus, en annan af Roms skådespelare, omtalas att, då han en dag spelade Atreus dödande sin broder, var 
han så inne i sin roll att han verkligen dödade den skådespelare som utförde Thyestes’ roll. 

Genestes, en annan af Roms tragiska skådespelare, blef kristen, medan han spelade i en tragödi som afhandlade 
de kristnes martyrskap under de romerska förföljelserna. Han blef under spelets gång så gripen af sin roll, att han 
slutade med att spela den på fullt allvar, och när kejsar Diocletianus, som åsåg tragödien, till slut blef öfvertygad 
om att den berömde skådespelarens gripande utförande af rollen icke var spel, utan en uppdagelse af hans eget 
inre, så befalde han i sitt raseri, att affällingen skulle kastas för de vilda djuren på cirkus, hvilket också skedde. 

Med detta talande bevis på skådeplatsens och skådespelets makt öfver menniskohjärtat, afslutar jag denna 
skildring af det antika dramat, hvilket gick under med de folk hos hvilka det uppvuxit. Vi skola nu se huru 
dramat och skådespelarkonsten på nytt uppstodo, sedan medeltidens mörka skuggor skingrat sig och den nyare 
tiden bröt in som en morgonrodnad öfver de af folkvandringarnes strider utmattade länderna och nationerna. 

* 


Grekernas och Romarnes teater. 


I. Grekernas tragödie. 


1 . 

De grekiska skådespelen leda sitt ursprung från de religiösa fester som firades till Dionysos' och Demeters ära. 
Dionysos, hos romarne Bacchus, var en personifikation af alstringskraften hos den nyvaknade naturen, som vid 
vårens ankomst fyller menniskosjälen med hopp och glädje, och det var med yppiga, bullrande fester, som det 
lefnadsglada folket firade honom. 

Demeter, hos romarne Ceres, var en personifikation af den moderliga, fruktbärande jorden, och hon dyrkades 
företrädesvis som årsväxtens gudinna, liksom Dionysos dyrkades som vinets gud. 

Dithyramhen, den vilda festsången, åtföljd af dans, var den ursprungliga form, under hvilken det grekiska folkets 
öfversvallande känsla af glädje öfver tillvaron tidigast gaf sig luft, och bland skalder som först utförde denna 
stormande festsång, nämnes Arion, som lefde 624 före Kristus. 

Utur denna festsång, utförd omvexlande af skalden själf och den honom beledsagande Choren utvecklade sig det 
grekiska dramats första enkla form, då Thespis till de sjungande fogade en skådespelare, som likvälendast 
reciterade verser, i hvilka dramats innehåll berättades, i stället för att åskådliggöras. 

På den antika teatern uppträdde dramaturgen ofta äfven som skådespelare och särskild t var detta fallet med 
Thespis, hvilken först deltog i utförandet af sina egna skådespel som chorförare, sedermera bredvid chor-föraren 
som den af honom tillagde, ende skådespelaren. Han var äfven den, som först uppfann och använde masken, 
hvilken bidrog till att göra skådespelet mera objektift, i det den gömde skådespelarens egna anletsdrag för 
åskådaren och lät honom framträda endast och allenast som figuren i dramat. Det berättas om Thespis, att han 
förde med sig på en vagn eller kärra hela den enkla utrustningen till sin flyttbara skådebana, samt att han, då 
ingen annan och lämpligare plats för hans uppträdande kunde åstadkommas, utförde sina skådespel stående i 



vagnen — något som gifvit upphofvet till den bekanta benämningen »Tbespiskärran», bvilken sä ofta bildlikt 
användes, när man vill beteckna en skådeplats af det anspråkslösare slaget, och isynnerhet en, som flyttas från ort 
till ort. 

Från denna anspråkslösa början var det som skådespelet slutligen utvecklade sig till en folkets fest, och detta i 
ordets fullaste och vackraste betydelse. Det skulle blifva för vidlyftigt att här vidröra denna skådespelets gradvisa 
utveckling till ett verkligt drama. Ty den af Thespis tillagde skådespelaren uppträdde visserligen i flera olika 
gestalter; men om nagon handling, utvecklande sig inför åskådarens ögon, kunde icke blifva tal, förrän en andre 
skådespelare tillädes, och därigenom dialogen uppstod som den dramatiska handlingens första uttrycksmedel, till 
åtskilnad från monologen, som är den lyriska stämningens. När så under tidernas lopp ytterligare en tredje 
skådespelare tillkom, så var därmed dramats form gifven för alla tider. 

Men på samma gång som tragödien på detta sätt uppstod utur Dithyramben, ur festsången till gudens ära, 
fordrade den på den öppna skådeplatsen församlade mängden en sinnenas befrielse från den uppskakning, som 
den dystra ödestragödien framkallade, och för attfylla detta behof uppfann Pratinas satyrspelet. Det kallades så, 
därför att choren bestod af satyrer, dessa muntra, skalkaktiga väsen, hvilka mythen satte till vingudens följe och 
under hvilkas bockhudsklädda gestalter naturkrafterna i det fria, obundna landtlifvet personifierades. 

Ämnet för satyrspelet var också i allmänhet något landtligt äfventyr i hvilket någon hjälte eller någon ur sagan 
hemtad personlighet invecklas; dess handling var godmodigt lustig och dess upplösning oblodig och 
tillfredsställande. 

Men främst och förnämligast förhärligades Dionysos-festerna genom tragödiers uppförande. Tragödiens namn är 
bildadt af orden Tragos = bock och ode = sång. Tragos står här i betydelsen af satyr, den bockklädde, och • 
ursprungligen betyder således tragödia: satyrsång, alltjämt hänvisande på Dionysos-kulten, och det sätt hvarpå 
dess första fester firades genom dithyramben. Och det var staten själf som tog hand om Dionysosfesternas 
värdiga firande; hvarje medborgare hade fritt tillträde till dem, på det sätt att staten erlade för honom den 
inträdesafgift, som var nödvändig att betäcka de dryga kostnaderna vid skådespelens uppförande, och^i trenne 
dagar fortgingo nu de storartade skådespelen från morgon till kväll. För att göra dem ännu mera epokbildande för 
Greklands folk, utdelades vid dem de medborgerliga belöningar, dem staten tillerkände sina framstående och 
förtjente män, och den författare, hvars skådespel bäst hade uppfylt sitt ändamål atOhöja festens glädje och 
fosterlandets glans och ära, belönades offentligt vid skådespelets slut. Hans hufvud pryddes med 
murgrönskransen, och han hyllades af det hänförda folket som festens hjälte^och medelpunkt. De skådespelare, 
som utfört hans verk, hyllades också som Athens förnämste medborgare,] och de åtnjöto i det allmänna en 
aktning och ett erkännande, som icke ofta, och framför allt icke odeladt, kommit dem till godo i senare tider och 
hos folk som gärna vilja glänsa med en lika djupgående bildning, som de gamla grekernas.Men var hänförelsen 
stor hos de åskådande massorna, när dramaturgen och skådespelarne stodo på höjden af förmåga att rätt återgifva 
sina uppgifter, så var också kritiken lika omedelbar, som skoningslös, när de misslyckades. Som bevis därpå 
meddelas, att en af Athens namnkunnigaste män, den store talaren och statsmannen Aeschines, då han som ung 
uppträdde i Sophocles’ skådespel Oinamaos, blef grundligt uthvisslad i Kollytos, strax utanför Athens portar och 
stenkastades ut från skådeplatsen; — ett missöde som han sedan under loppet af sitt offentliga lif fick höra talas 
om både sent och tida af sina politiska motståndare. 

Mången skall kanske finna en motsägelse däruti att Greklands lefnadslustiga folk firade sina Dionysosfester med 
sorgespel; men förklaringen ligger här nära till hands. Icke ens under dess himmel blomstrade en evig vår; hösten 
kom med förintelse af allt det blomstrande och liffulla, som nyss hade klädt och sirat naturen. Därför blandade 
sig sorgetoner i den yrande glädjen, därför manade tragödien till allvar, därför påminde det dystra skådespelets 
blodiga offer om gudens egen undergång, på samma gång som det uttalade naturens eget hopp om 
återuppståndelse uti det muntra satyrspel som afslutade festen. 

Det gamla Grekland hade tre stora tragöder: Äischylos, Sophocles och Euripides, hvilka hvar i sin stad bidrogo 
till den kraftiga uppblomstringen af sitt fäderneslands dramatiska konst, och hvilka därför också stå som ett 



odödligt tretal i dramatikens och skådespelarkonstens historia, 


* 


2 . 

Aischylos föddes i Elevsis år 525 före Kristus. Sagan omtalar en händelse från hans ungdom. Han vaktade en natt 
sin faders vingård, och med tankarnefulla af Dionysosfesten, som just nu pågick i Athen, drömde han om natten 
att guden kom till honom och uppmanade honom att söka förhärliga hans fester genom tragödiers uppförande. 
Manad af denna dröm, heslöt ynglingen att hlifva dramaturg. Han fick redan vid 25 års ålder tillåtelse att uppföra 
sitt första skådespel i täflan med Choirilos och Pratinas, hvarvid han dock icke eröfrade något pris. Men vid 
denna täfling inträffade en händelse, som hade en stor och genomgripande betydelse för hans kommande 
författar-hana. Hittills hade skådespelen uppförts på en teater af trä; när nu Aischylos’ första skådespel 
uppfördes, hrusto den gamla träteaterns hjälkar under tyngden af hans gudagestalter och man heslöt sig för att 
upphygga en ny skådeplats af sten, den så kallade Dionysosteatern. På detta sätt sörjde således slumpen för att 
Aischylos’ snille skulle få ett utrymme värdigt dess storhet och kraft. Nästa gång han uppträdde som tragöd, var 
den af marmor uppresta Dionysosteatern så pass färdig att skådespel kunde uppföras på den, och han hade också 
själf under denna tid hlifvit den Aischylos, som var värdig att inviga den nya helgedomen. 

Sex år före denna sin seger som skald, hade han som segrare deltagit i slaget vid Marathon, och han kämpade 
äfven sedermera i sjöslaget vid Artemisium, samt i drahhningarne vid Salamis och Platae. Han hade således 
deltagit personligen i det mest ärofulla värnande af det älskade fäderneslandet, då perserna kastade sig öfver det 
med oräkneliga härmassor; han hade vidare sett och deltagit i de inre hvälfningar som allt mera af-gjordt 
ladeAthens öde i demokratiens händer, och när han nu på nytt uppträdde, hade han frigjort sig ur vanans 
traditioner och det var han som från denna stund hröt nya vägar och utvidgade på ett epokgörande sätt håde 
tillgångarne och medlen för den dramatiska konstskapelsens framställning. 

Det var sexton år efter sin första täflan som han återuppträdde med ett nytt skådespel, och denna gång vann han 
priset. Med detta hörjade hans triumftid, som varade i fjorton år, under hvilka han författadeTO till 90 olika 
skådespel, af hvilka dock endast 7 finnes kvar för att inför eftervärlden hära vittne om hans snille. Han gjorde 
epok i dramatikens historia, först genom att öka skådespelarnes antal, sedan genom införande af trilogien i sina 
kompositioner och slutligen genom utvecklingen af sceneri och kostymering. 

Vi hafva redan förut talat om den betydelse för dramats utveckling, som den andre skådespelarens införande 
innebar ; låtom oss nu undersöka värdet af hans öfriga uppfinningar. 

Aischylos’ trilogiska komposition bestod däruti, att han utförde ämnet för en dramatisk handling i tre af- 
delningar, hvilka bildade hvar för sig formligen skilda skådespel. I yttre hänseende voro nämligen dessa tre 
skådespel fullkomligt olika sceniska skapelser, med början, inveckling och upplösning; men i inre afseende 
utgjorde de likväl blott ett helt, därigenom att det första och andra styckets upplösning endast genom handlingens 
slutresultat i det tredje dramat, fick sin tillfredsställande förklaring. 

Bland de sju af hans stycken, som ännu finnas kvar, äro tre som höra tillsammans och sålunda utgöra en trilogi. 
Dessa tre äro: Agamemnon, Choéphorerna samt Eumeniderna, och såsom utgörande ett helt, eller en trilogi, 
betecknas dessa trenne skådespel med den gemensamma benämningen: Orestien. Handlingen i denna trilogi rör 
sig omkring Agamemnons mördande genom hans gemål Klytemnestra, efter hans he mk omst från Tröjas 
belägring; om Orestes’ hämd å sin faders, Agamemnons vägnar, genom mord på sin äk-tenskapsbrytande moder 
och på hennes älskare Aegis-thos; samt slutligen om Orestes befrielse från Erinnyer-nas förföljelser och hans 
slutliga försoning genom Areo-pagens (gudarådets) mellankomst. 

Den världsåskådning, som ligger till grund för styckets idé, är den som grundar sig på Zevsreligionen i motsats 
till den titaniska urtron. Titanvärldens tanke är att Orestes kränkt blodsbandets heliga lag genom att mörda sin 



moder, hvars brott var mindre gräsligt därför att Agamemnon ju hvarken var hennes fader,son eller broder. 

Därför har Orestes gått utöfver befogenheten för sin rätt och därför hör han ovilkorligen underjorden till, — d. v. 
s. han måste dö! 

Den Zevska gudavärldens åsikt åter är motsatt denna. Klytemnestra har dödat sin make, alltså är hon i dubbelt 
afseende brottslig, ty hon har brutit äktenskapets heliga plikt och hon har mördat. Orestes’ skyldighet är att 
hämnas mordet på sin fader; genom att döda den pligtförgätna makan och hennes älskare, har han fullgjort denna 
skyldighet, alltså bör han befrias från allt ansvar. I de mest storartade proportioner föres nu denna strid mellan de 
två gudavärldarnes olika meningar, till dess den moraliska ordningens gudavärld segrar och titanerna, 
naturlagens representanter, måste gifva vika, därför att deras föråldrade lag trotsar den öfver naturen stående 
sedelagens bud. 

På samma sätt är förhållandet med trilogien Pro-meteus, af hvilken blott det mellersta stycket, >Den fjättrade 
Prometeus», ännu finnes i behåll. Titanen Prometeus slås i bojor på en af Kaukasos’ klippor, därför att han ej vill 
underkasta sig och hylla Zevs, den nya gudaättens hufvud, och en gam sändes att äta hans lefver. Prometeus är 
dock menniskosläktets välgörare, han har gifvit menniskorna förstånd och inlagt de blinda förhoppningarne i 
deras själ; han har gifvit dem elden och lärt dem yrken och konst. Trots allt detta har likväl Zevs fängslat honom 
i tyranniskt öfvermod, och hvarför? Jo, svarar Aischylos, därför att han lärt dem skilja mellan dag och natt, men 
icke mellan orätt och rätt; han har gifvit dem de blinda förhoppningarne, men icke begrepp om moralisk tukt och 
ordning. På detta beror utan tvifvel lösningen af striden i den tragiska handlingen, ehuru man ej därom kan yttra 
ett bestämdt omdöme, då man icke har kännedom om det första och framför allt icke om det sista af den 
storslagna diktens skådespel, i hvilket upplösningen förekommer. 

Aischylos’ trilogiska komposition införde i dramat ett hittills okändt patos och skänkte åt dikten en storhet och en 
vidt omfattande kraft som den dittills sak-nat. Men då skalden på detta satt i dikten framförde gudar och titaner, 
då hans handlande personer öfver-skredo det vanliga måttet för mensklig storhet och mensklig kraft, så behöfde 
han också för framställningen medel, som förut icke varit nödvändiga. 

Han införde därför på scenen kothurnen, en fotbeklädnad, som med ända till en half aln förlängde skådespelarens 
figur nedtill, samt den med uppstående hårtupé försedda masken, som på samma sätt förlängde figuren upptill, 
och hvilken var försedd med öppen mun och ett talrör, hvarigenom skådespelarens stämma i förstärkt ton nådde 
till åskådarnes öron. För att nu om kr etsen af skådespelarens gestalt skulle blifva propor-tionerlig till denna längd, 
stoppades äfven hans axlar, bröst och lif, och på detta sätt, åt alla sidor förstorad, återgaf han nu den 
dombjudande Zevs eller den fjättrade titanguden på hans klippa. 

Denna kothurn och denna ständigt gapande mask med sitt talrör förefalla oss i hög grad störande och onaturliga; 
men om vi taga i betraktande dels teaterns storlek — Dionysosteatern i Athen rymde 30,000 åskådare, — dels 
dess friluftsnatur, dels med hvilka figurer det antika dramat rörde sig och framför allt, om vi försöka att förflytta 
oss tillbaka till åskådarnes sätt att se och uppfatta, så skola vi medgifva att Aischylos’ nya anordningar hade för 
sin tid ett fullständigt berättigande. Och när han på detta sätt hade fört sitt väldiga auditorium med sig på flykt till 
gudavärldens och titanlifvets heroer, så kom efter tragödiens slut det muntra satyrspelet med sina figurer af 
vanligt menskligt mått och återstälde den rubbade jämvikten i åskådarnes sinnen, och det hela fick på detta sätt 
den prägel af »festivitas», som med rätta ansågs oskiljaktig från forntidens skådespel. 

Nutidens realistiska konst har förvisat kothurnen från scenen, men den har på goda skäl bibehållit masken, fastän 
i förändradt skick. Den moderna skådeplatsen är för liten och åskådarrummet för nära scenen, för att sådana 
hjälpmedel som antikens, numera skulle vara behöfliga eller ens tillåtna. Den antika maskenhar öfvergått till den 
moderna grimeringen, för hvilken skådespelarens eget ansikte utgör underlaget och kothurnen lefver ännu endast 
kvar som ett oskyldigt inlägg i skodonen, användt af småväxta skådespelare; — men vi få därför icke förakta 
antikens sätt att reda sig ur svårigheterna. 

Aischylos uppträdde själf som skådespelare och utförde som sådan hufvudrollerna i alla sina tragödier. Besegrad 
468 af sin yngre medtäflare, Sophocles, begaf han sig i frivillig landsflykt till Sicilien, återkom likväl 10 år 



senare ånyo till Athen oeh vann priset med Orestien, men landsförvisades sedan oeh dog landsflyktig i Gela, år 
456, 69 år gammal. Han hade själf förordnat att på hans graf skulle inristas, att han deltagit i slaget vid Marathon, 
— om sina tragödier ville han ingenting hafva sagdt. 

Säkert anade han att de skulle öfverlefva honom ändå. 

* 


3 . 

Sophocles föddes på Kolonos, en ort strax norr om Athen. Hans första uppträdande som dramaturg egde rum år 
468, då han, som förut är nämdt, besegrade sin föregångare. Han tilläde den tredje skådespelaren oeh gjorde 
därmed dialogen till afgjord hufvudsak i dramat. Han nedflyttade oekså tragödiens område från gudavärldens 
gestalter till heroernas, oeh ehuru hans personligheter ännu stå under ödets herravälde, hära de dock inom sitt 
eget hröst hevekelsegrunderna till sina handlingar, om de också icke själfva kunna hestämma deras följder. 

Som en gifven konsekvens af den tredje skådespelarens inträde, följde äfven den åtgärd, som Sophocles vidtog 
med choren, hvilken ifrån att förut hafva varithestämmande för handlingens gång, nu endast hlef beledsagande. 
Då det antika dramat aldrig försiggick annorstädes än på en öppen plats, där hela folket kunde vara dess vittnen, 
så blef nu choren ett sådant vittne, hvars omdöme om det skedda fortplantade sig till och ledde åskådarnes; den 
blef, så att säga, åskådarnes samvete, den förmedlande länken mellan dramaturgen och hans auditorium. 

Trots antagandet af en tredje skådespelare, kunde man likväl icke förebygga att ju hvar och en af dessa tre måste i 
dramat öfvertaga flera roller. Därvid utvecklade sig en viss häfd, så att en särskild klass af roller öfverläts åt en 
och samma af de tre, och mellnir skådespelarne blef således en sorts rangordning faststäld, eller å t minstone 
antyddes en sådan genom de benämningar man tilläde dem. Så kallades en af dem protagonist eller förste 
skådespelare, den andre devtera-gonist och den tredje tritagonist. Den förste öfver-tog alltid hufvudrollen, samt 
berättarens, sändebudets andel i dramat; den andre hade att utföra de karakte-rer, som uppehöllo konflikten med 
hufvudpersonen, och den tredje fick på sin del de mindre betydande rollerna. Kanske kan man häri spåra de 
första stegen till rollmonopolets införande, ett monopol som, till skada för konsten, fortfarit långt efter sedan det 
antika dramats förutsättningar därför helt och hållet bortfallit. 

Sophocles vidtog ännu en förändring i dramats teknik genom att frångå sin företrädares sätt, att i trilogier utföra 
ett dramatiskt ämne. Hvarje hans drama är ett för sig afslutadt helt och behöfver ingen sammanställning med 
tvenne andra stycken, för att till fullo kunna förstås och uppfattas. Var nu detta ett framsteg eller en återgång? 
Svaret måste ju blifva att det var ett framsteg och att det betingades af dramats förändring ifrån det 
öfvermenskliga i handlingen och karaktärerna, till det rent -menskliga, där själfbestämmelserätt och fri vilja 
äfven hafva sitt ord med i laget. 

Men i afseende på ämne höra äfven flera af Sophocles’ stycken tillsammans. Så är fallet med Antigone, Konung 
Oedipos och Oedipos i Kolonos,hvilka dock hvar för sig äro själfständiga stycken och hvilka också uppfördes vid 
olika tider. Det antika dramats teknik fick alltså med Sophocles sin afslutning: flera än tre skådespelare användes 
i regeln aldrig sedan vid något dramas uppförande. Men framför Aischylos utmärker sig Sophocles också 
därigenom, att han i ett enda stycke sammanför hela mythen, så att det bildar ett helt för sig, och därigenom 
att'det som hos den förre berättades hafva föregått, hos den senare föregick inför åskådarnes egna ögon och 
således blef i ordets egentligaste bemärkelse ett drama, en handling. 

Sophocles kunde, för sin svaga stämmas skull, icke själf uppträda på scenen, och från hans tid blef det heller icke 
ovanligt att skalden själf upphörde med att framträda äfven som skådespelare. Sophocles dog år 405 före Kristus. 
Han författade öfvér hundrade skådespel, af hvilka dock endast sju blifvit bevarade åt eftervärlden och bland dem 
Antigone, hvilken hänfört äfven nutidens publik genom oförvansklig skönhet och säll-spord höghet och kraft. 

EURIPIDES, den tredje af de stora grekiska tragöderna, härstammade från Phlya, en liten stad i Ättika. Han 



föddes 480 före Kristus, samma dag som slaget vid Salamis utkämpades, och han föddes just pä ön Salamis, dit 
hans föräldrar flyktat undan det persiska öfverfallet. Redan vid 18 års ålder lär han hafva utkastat planen till en 
tragödie, men det var först i sitt tjugosjette år, Aischylos’ dödsår, som han uppträdde täflande med en tragödie, 
Peliadcrne, utan att dock lyckas vinna något pris. Under sin femtioåriga hana som dramaturg vann han sedan 
priset fyra gånger. 

Till motsats mot sina föregångare, var det han som på scenen införde ensamt menniskan, och, till en viss grad, 
menniskan tecknad efter verkligheten. Detta kunde den antika åskådningens män icke förlåta honom, och få 
författare torde därför hafva hlifvit så skiljaktigt hedömda som just han. Aischylos tecknade ödet och 
världsutvecklingen, Sophocles ödet och den menskliga viljan, Euripides ödet och de menskliga passionerna i 
deras nötning mot hvarandra. Euripides ville att åskå-darne af hans skådespel skulle i de på scenen uppträdande 
figurerna känna igen sig själfva, sina egna tycken, känslor och föreställningar, sina egna dygder och förvillelser; 
han ville väcka medlidande, och det lyckades honom äfven i fullt mått. Hos honom finner man de första spåren af 
intrig och mensklig tillställning, såsom inverkande på handlingens gång och upplösning. Det var därför som 
ARISTOEANES och flera till honom, hvilka strängt höllo fast vid skådespelens egenskap af Dionysiska festspel, 
kunde heskylla honom för gudlöshet och nyhetsmakeri. 

Men denna hans benägenhet för ett inveckladt intrigspel, hade det ledsamma med sig, att han mången gång lät 
sina hjältar så trassla in sig, att mot slutet någon gudomlighet måste komma och göra slag i saken, på det att det 
hela skulle få något tillfyllestgörande slut. Vid dessa gudomligheters inträde begagnade sig Euripides af den 
redan förut uppfunna Mechaneeller en maskinapparat, med hvilken guden eller väsendet från skyn infördes på 
scenens öfre våning, för att därifrån med ett maktspråk lösa den invecklade knuten. 

Erån denna dramatiska osed hos Euripides har det latinska uttrycket: »Deus ex machina» (en gud från maskinen) 
kommit, såsom betecknande en opåräknad hjälp i sista ögonblicket. Vårt gamla svenska ordstäf: »Han kom som 
från höjden» torde äfven hafva samma ursprung. 

En annan nyhet, som Euripides äfven införde på scenen, var den berättande eller förberedande prologen. Den 
nödvändiggjordes därigenom att han merändels i ett och samma stycke sammanförde flera handlingar, och han 
behöfde därför i dramats början någon som påvisade eller ville påvisa dessas inbördes sammanhang. Allt detta 
var nyheter, som för anhängarne af den gamla världsåskådningen, sådan den framstod i hans föregångares 
arbeten, gjorde honom till en nyfrestare utan religion och utan vördnad för den ännu herskande kulten, och det 
var dirför som Aristofanes hade mod att på hans dödsdag i sin komödie. Grodorna, håna och förlöjliga honom på 
det grymmaste sätt.Eör oss åter står han som förebådaren af en ny tid, som den förste anaren af att dramat 
behöfde ett sant menskligt innehåll, hvilket skulle göra det till en spegel för släktet, en spegel hvari det kan skåda 
sina egna drag, lyftas af sin storhet och gråta eller le åt sin förnedring. Med ett ord: till den hälsosamma lexa, 
utan hvilket skådespelet, som vi förstå det, skulle förfalla till ett tomt gyckel, ett föremål blott for stundens lust. 

Euripides anses hafva författat inalles nittiotvå skådespel och bland dem åtta satyrdramer. I behåll finnas af dessa 
nitton stycken, bland hvilka Andromache, Hippolytos, Elektra, Den rasande Herakles, Medea och Ifigenia i Aulis 
anses för de förnämsta. 

Aristoteles kallar Euripides för den mest tragiske af de grekiske tragöderna, och att han var värdig att nämnas 
som den tredje i deras vackra klöfverblad, torde bäst bevisas därutaf, att Sophocles, som ännu lefde då Euripides 
vid 75 års ålder slutade sina dagar i Macedonien hos konung Archelaos, och som vid dödsbudets ankomst till 
Athen, just var sysselsatt med uppförandet af ett sitt skådespel, tog sin festkrans från hufvudet, för att på detta 
sätt betyga sin sorg öfver medtäflarens bortgång. 

Med detta vackra drag af den andre af de stora tragöderna slutar jag denna summariska öfversikt af den grekiska 
tragödiens uppkomst och utveckling och vill nu försöka att gifva en hastig teckning af den antika komödiens 
framträdande, samt af de skalder som, på ett, från den moderna åskådningen i så mycket afvikande, sätt förmått 
att göra äfven denna konstart älskad af det lefnadsglada grekiska folket. 



II. Grekernas komödie. 


Komödiens ursprung är att söka i de så kallade phallossångerna vid de stora processioner, som anstäldes till 
Dionysos’ ära, och vid hvilka en kolossal bild af genitalitetens organ under själfsvåldiga och öfverdrifna åtbörder 
och danser nedgräfdes i vingårdarne som ett offer för en god årsväxt. Man klädde sig därvid i bockskinn och 
besmorde sig med vindrägg, och ur denna, efter vårt begrepp högst cyniska, men för grekernas åskådningssätt 
helt naturliga och alls icke anstötliga plägsed, uppstod nu efter hand först det förut omnämnda satyrspelet, och ur 
detta utvecklade sig så småningom den verkliga komödien. 

Komödiens namn är sammansatt af orden komos = festtåg och ode = sång och häntyder således omedelbart på 
ursprunget. Men det af Pratinas uppfunna satyrspelet utvecklades först till den antika komödien därigenom att det 
i sig upptog den doriska folkstammens, Megarensernas själfsvåldiga skämt och det Elevsiska bruket att vid 
festerna till Dionysos’ ära, med lagskyddad rätt kunna skämta och gyckla med hvad som helst och hvem som 
helst som kom i festtågets väg. Den namnkunnige skalden Archilochos från Paros var den som först genom sina 
jamber eller smädedikter gaf konstnärlig form åt denna af folket själft utbildade festsed. Af dessa båda 
beståndsdelar, phalloschoren och smädedikten uppstod komödien; men hon kom i Athen, liksom i det öfriga 
Grekland, senare till heders än tragödien. 

Bland de första komöderna nämnes Susarion från Tripodiskos, hvilken lefde omkring 580 före Kristus; men 
enligt all sannolikhet författade han endast lyriska komödier, eller sådana som utfördes utan tillhjälp af 
skådespelare. I de doriska nybyggena på Sicilien utbildade sig dock sedan den doriska komödien med 
bådeskådespelare och chor. Bland doriska komödiförfattare nämnas PHORMIS och Epicharmos. 

Men oberoende af denna diktning utvecklade sig i Athen en fristående komödie, som skilde sig från den doriska 
däruti, att medan denna alltid höll sig med sina skildringar inom det enskilda lifvets gränser, så rörde sig den 
förra däremot helt och hållet i det allmänna, det offentliga. 

Den attiska komödien framstälde i sin utbildade form verkliga personligheter i staten och gjorde dem till föremål 
för det bittraste skämt och det obarmhertigaste gyckel. Ingen, hur högt eller lågt han än stod, var fritagen från 
denna komödernas domsrätt. Som den attiska komödiens tidigare bearbetare och skalder nämnas KRATINOS 
och EUPOEIS, föregångare till den rikt begåf-vade, men efter vårt begrepp i högsta grad hänsynslöse komöd, 
som skulle lyfta den grekiska komödien till en höjd af blomstring och utveckling, hvilken stälde den i jämnbredd 
med tragödien och gjorde den till en fruktad makt i den demokratiska staten. 

Denne komöd-var ARISTOEANES, hvilken föddes i Athen 444 före Kristus och dog därstädes omkring år 388. 
Hans första stycke uppfördes redan 427, men han var då så ung att han icke vågade uppträda såsom författare och 
själf leda inöfningen af sitt verk, utan lät i stället någon eller några af sina vänner uppföra det som deras. Eörsta 
gången han under eget namn uppträdde var 424, således vid endast 20 års ålder, och då med den ännu bibehållna 
komödien Riddarne. Hans sista arbete, Plutos, uppfördes 388, kort före hans död. 

Eägger man vår egen tids åskådningssätt till måttstock för hvad som i äfven den mest uppsluppna ko-mödi kan 
sägas eller göras, sä är den attiska komödien, sådan den utgick ur Aristofanes’ hufvud och händer, helt och hållet 
otänkbar och omöjlig för en offentlig framställning. Men så var det, lyckligtvis för honom, icke i det gamla 
Athen. Statens mest namnkunnige och framstående män, staten själf och hela folket fick af honom de mustigaste 
och bittrast svidande slängar som väl någon skald utdelat; men så frigjordt var det ateni-ensiska folket från all 
sjuklig känslighet, all öfverdrifven själfuppskattning, att det ined full hals skrattade åt sina egna dårskaper. Det 
var ingen som gick fri för den snillrike komödens svängda gissel; i hans komödie Molnen drabbade det den ädle 
Socrates så hårdt, att man påstår det denna komödie ytterst var orsaken till att giftbägaren räcktes honom såsom 
den förmente representanten för den sofistiska filosofien. 



I Riddarne drabbade bans blodiga satir och hans bittra utfall den mäktige Kleon, en af det demokratiska partiets 
stödjepelare; i Fåglarne gycklade han djärft och sinnrikt med ateniensarnes politiska lättrogen-het och lust för 
halsbrytande äfventyr; i Grodorna hånar han, som förut är nämdt, nyhetsmakaren Euripides, hvilken enligt hans 
åsikt förstört den klassiska tragö-dien, sådan den utgick ur Aischylos’ och Sophocles’ händer; — i Lysistrate 
låter han Athens kvinnor sam-manrota sig, för att tvinga männen att ingå på en efterlängtad fred, som skulle bota 
fäderneslandets sår, och han gör detta på det mest drastiska sätt genom att låta dem neka männen deras 
äktenskapliga rätt, och i scener, som för en nutida publik skulle utgöra höjden af oanständighet och grofhet, men 
hvilka för atenien-sarne endast skildrade den friska sinlighet och den naturliga otvungenhet, hvilka voro 
oskiljaktiga från det antika lifvet. 

I Plutos framställer han slutligen rikedomens gud, som genom sin blindhet råkat i dåliga händer och därigenom 
slumpvis utdelar sina håfvor på det mest bakvända sätt. Han gör honom under styckets lopp seende, och sätter 
honom därigenom i tillfälle att på ett mera tillfredsställande sätt fördela sina rikedomar, samt visar genom detta 
sitt sista stycke, som uteslutande rör sig inom rent menskliga förhållanden och saknar alla politiska anspelningar, 
att han nu själf stod på öfver-gången till en ny tids sätt att se och bedöma hvad som låg inom den dramatiska 
diktartens område — en öfvergång som han förut så hårdt bestraffat hos Euripides.Inalles säges Aristofanes 
hafva skrifvit 44, enligt någras uppgift, 54 stycken, af hvilka ännu 11 finnas i behåll. Han uppträdde själf som 
skådespelare och skydde icke, enligt hvad det säges, att uppträda under den persons mask, dräkt och later, som 
han skarpast gisslade; — en frihet som kanske låg grundad i den antika komödiens väsen, men som den nyare 
tiden med all rätt velat bannlysa ifrån skådeplatsen. Den har också i vår tid endast användts af några få 
skådespelare, hvilka i sin egenskap af publikens gunstlingar tilltrott sig om att på detta sätt neddraga dikten inom 
personlighetens nu mera helt och hållet fridlysta område. 

Bland nyare grekiska lustspelsdiktare nämnas Me-NANDER, DIPHILOS, PHIEEMON och APOEEODOROS, 
af hvilka likväl ingen ens tillnärmelsevis uppnådde den väldige, föregångarens storhet och popularitet. Själf hade 
han ju också i sitt sista stycke påvisat de nya områden, på hvilka den attiska komödien hade att slå in, om den 
ville blifva ett sant uttryck af det lefvande lifvet omkring sig, hvilket naturligtvis ändrade gestalt, ju mera folket 
aflägsnade sig från den ursprungliga barna-glädje, hvarmed det tumlade omkring med sina sinligt fullblodiga 
gudagestalter. 

Några grekiska skådespelares namn hafva också blifvit bevarade åt eftervärlden. Så nämnas en Molon, en 
Theodoros och framför allt en Polos, som tragisk skådespelare af framstående rang. Om honom meddelas 
följande karakteristiska drag, som visar, huru det är ur själfva det rikt böljande menniskolifvet omkring honom, 
som skådespelaren hämtar ingifvelsen till sina mest gripande framställningar, och huru det ofta är med sitt eget 
hjärtblod som han färglägger den tafla han upprullar för åskådarens blickar. 

Han uppträdde i ett af Aischylos’ skådespel som Electra, gråtande vid Orestes’ urna, och han tog då sin nyss 
döde sons urna mellan sina händer och utförde sin scen med den mest gripande sanning. Behöfde han denna 
påtagliga erinran om en grym förlust, frågar man, för att rätt kunna framställa den frätandesorgen, och kunde icke 
hans fantasi försätta honom i den stämning, som ögonblicket kräfde? 

Svaret synes mig ligga nära till hands: skådespelaren får icke tveka att utbringa det högsta möjliga ur det material 
hvarmed han verkar, och hur skulle han kunna skona sina egna känslor, då detta material är endast och 
uteslutande han själf? 

Hans fantasi må vara aldrig så rik: i skapandets ögonblick får han icke rädas för att för sin inre syn framkalla 
äfven sina bittraste minnen, om de kunna bidraga till att lägga den rätta färgen, den mest gripande sanningeh i 
hans framställning. 

Skonar han sig själf, då blir han endast härmare, aldrig konstnär. 



III. Romarnes teater. 


Om romarnes teater kunna vi fatta oss kortare. Det är redan förut sagdt att den var en efterbildning af grekernas, 
samt att det egentligen var gladiatorspelen, hvilka mest öfverensstämde med det romerska folkets krigiska lynne. 
Därmed må icke vara sagdt att ej skådespelet äfven hyllades i det gamla Rom, och att icke de romerska 
författarne utvecklade och omgestaltade det grekiska dramat, så att det blef njutbart för det folk, som hade tagit 
den grekiska bildningen i arf på samma gång som det med sig införlifvade den grekiska staten. 

Bland tragiska författare nämna de romerska annalerna äfven Seneca, som anses vara författare till icke mindre 
än tio romerska tragödier, hvilka ännu finnas i behåll. 

Livius Andronicus nämnes äfven som tragöd, men hans egentliga betydelse torde ligga däruti, att det sorgen, och 
kunde icke hans fantasi försätta honom i den stämning, som ögonblicket kräfde? 

Svaret synes mig ligga nära till hands: skådespelaren får icke tveka att utbringa det högsta möjliga ur det material 
hvarmed han verkar, och hur skulle han kunna skona sina egna känslor, då detta material är endast och 
uteslutande han själf? 

Hans fantasi må vara aldrig så rik: i skapandets ögonblick får han icke rädas för att för sin inre syn framkalla 
äfven sina bittraste minnen, om de kunna bidraga till att lägga den rätta färgen, den mest gripande sanningeh i 
hans framställning. 

Skonar han sig själf, då blir han endast härmare, aldrig konstnär. 

* 


III. Romarnes teater. 

Om romarnes teater kunna vi fatta oss kortare. Det är redan förut sagdt att den var en efterbildning af grekernas, 
samt att det egentligen var gladiatorspelen, hvilka mest öfverensstämde med det romerska folkets krigiska lynne. 
Därmed må icke vara sagdt att ej skådespelet äfven hyllades i det gamla Rom, och att icke de romerska 
författarne utvecklade och omgestaltade det grekiska dramat, så att det blef njutbart för det folk, som hade tagit 
den grekiska bildningen i arf på samma gång som det med sig införlifvade den grekiska staten. 

Bland tragiska författare nämna de romerska annalerna äfven Seneca, som anses vara författare till icke mindre 
än tio romerska tragödier, hvilka ännu finnas i behåll. 

Livius Andronicus nämnes äfven som tragöd, men hans egentliga betydelse torde ligga däruti, att detvar han som 
först öfversatte och bearbetade de grekiska originalen och därigenom gaf uppslaget till den romerska dramatiken. 
Han uppträdde äfven själf som skådespelare, i likhet med sina förebilder, grekerna. 

Rikare blef likväl produktionen på lustspelets område och i synnerhet var Titus Maccius Plautus, född omkring 
254 före Kristus, den som bättre än någon förstod att omgestalta de grekiska originalen så att de tilltalade den 
romerska publiken. Han var först skådespelare i Rom, kastade sig sedan in på handelsspekulationer och blef 
ruinerad, hvarefter han måste uppehålla sitt lif med att arbeta i en kvarn. Under denna tid började han 
sammansätta skådespel och vann snart rykte som författare af sådana. Han dog i Rom 184. Antalet af Plautus’ 
stycken synes hafva varit mycket stort; man har uppgifvit ända till 130. Af dessa har Varro såsom otvifvelaktigt 
äkta ansett 21, och de 20, som ännu finnas i behåll, torde samtliga vara att räkna till dessa. 

Af dessa tjugo må särskildt nämnas Anlularin = Grytan, som innehåller en utmärkt teckning af en girig-buk, och 
som tydligen är en förebild till Moliéres »Den girige», m. fl.; Cuptiri = Fångarne, som är rikt både på poetiska 
skönheter och komiska situationer; Menachn/i = Tvillingarne, bekant for sina lustiga förvecklingar och till en viss 
grad efterbildad af Shakspeare i »Förvillelser»; Miles (fhriosus = Den storskrytande soldaten, förebild till bland 



annat Holbergs Jacob von Tyboe, samt Mostellaria — Spöket, som utmärker sig för en förträfflig 
karaktärsteckning och en utmärkt komposition. 

Plautus hade visserligen, som sagdt, ställt sig på grekisk grund; men han förstod att, som det nu heter, lokalisera 
sina stycken på romersk botten, så att publiken i dem igenkände typer, situationer och talesätt. Hans skådespel 
blefvo därför i Rom mycket omtyckta och bibéhöllo sig länge i publikens gunst. 

Man skilde i Rom på tvenne slag af komödier, Co media togata, den som spelades i romersk dräkt, och Comedia 
palliata, den som framstäldes i grekisk. 

Hedberg, Dramatik. 2Antagligen var skilnaden egentligen den, att de förra voro endast öfversättningar med 
bibehållande af den grekiska platsen, de senare åter fria efterbildningar, spelande på romersk mark. 

PUBLIUS Terentius, med tillnamnet AFER, den andre namnkunnige af de romerska komödiförfattarne, föddes 
omkring 194 före Kristus i Karthago, kom som slaf med romerska senatorn Publius Lucanus till Rom, där han 
sedermera erhöll friheten och uppträdde som lustspelsförfattare med en mängd stycken, af hvilka sex ännu äro i 
behåll. Han omkom genom skeppsbrott år 155. Bland hans komödier finnes en vid namn »Phormio», som i 
föryngrad! skick visat sig njutbart äfven för nutidens publik. Det är bearbetad t af den tyske dramatiske 
författaren »Winterfeld» under namn af »Der Winkelschreiber» och sedermera lokaliserad! för svenska scenen, 
där det under namnet »Advokaten Knifving» upplefvat en mängd uppföranden och gif-vit en af våra förnämsta 
komiska skådespelare tillfälle till en i hög grad drastisk framställning af en halft förlorad existens. 

Romarnes förnämsta skådespelare hette Q vint v.$ Tloscius och föddes omkring 134 före Kristus. Han var den 
förste som, icke alltid, men ofta nog, uppträdde utan den tragiska masken. Det omtalas att man då såg honom 
hellre, och han var högt uppburen af sina samtida. Han gaf äfven undervisning i talarkonsten och själfva Cicero 
säges hafva varit en af hans lärjungar. Han försvarade också sin lärare i ett af sina tal och ville därigenom häfda 
skådespelarens rätt att anses lika god med statens öfrige förtjente män. Roscius samlade genom sin undervisning 
stora rikedomar, och han skref äfven ett verk: »Jämförelse mellan den mimiska konsten och vältaligheten» som 
likväl gått förlorad! för eftervärlden. Som bevis på det anseende han åtnjöt, anföres att han af diktatorn Sulla 
belönades med en af romerska statens största utmärkelser, den gyllene ringen. Roscius omtalas i annalerna, som 
en tragisk skådespelare full af glöd och inspiration och utmärkande sig för en natursanning och en 
lidelsensstyrka, hvilken ställer honom som ett lysande föredöme för alla tider. 

Om Äsopus, en annan af Roms skådespelare, omtalas att, då han en dag spelade Atreus dödande sin broder, var 
han så inne i sin roll att han verkligen dödade den skådespelare som utförde Thyestes’ roll. 

Genestes, en annan af Roms tragiska skådespelare, blef kristen, medan han spelade i en tragödi som afhandlade 
de kristnes martyrskap under de romerska förföljelserna. Han blef under spelets gång så gripen af sin roll, att han 
slutade med att spela den på fullt allvar, och när kejsar Diocletianus, som åsåg tragödien, till slut blef öfvertygad 
om att den berömde skådespelarens gripande utförande af rollen icke var spel, utan en uppdagelse af hans eget 
inre, så befalde han i sitt raseri, att affällingen skulle kastas för de vilda djuren på cirkus, hvilket också skedde. 

Med detta talande bevis på skådeplatsens och skådespelets makt öfver menniskohjärtat, afslutar jag denna 
skildring af det antika dramat, hvilket gick under med de folk hos hvilka det uppvuxit. Vi skola nu se huru 
dramat och skådespelarkonsten på nytt uppstodo, sedan medeltidens mörka skuggor skingrat sig och den nyare 
tiden bröt in som en morgonrodnad öfver de af folkvandringarnes strider utmattade länderna och nationerna. 

* 


Det moderna dramat 


och 



De nyare folkens skådespelarkonst, 


Dramats återuppståndelse i den nyare tiden, påminner lifligt om dess födelse: det blef åter en tjenare åt 
religionen. 

Det uppträdde nu i fjortonde århundradet under namn af Mysterier, Moraliteter, Fastlagsspel, och dess innehåll 
utgjordes af den heliga historiens legender och handlande personer. Dess skådeplats upprestes utanför 
kyrkoportarne, och det var i synnerhet under fastlagen som de andliga skådespelen florerade. 

Men redan så tidigt som 815 författade ahboten Angilbert teaterstycken på frisiska språket, och i Tyskland 
nämnes nunnan Roswitha såsom författarinna till dramer och lustspel på latinsk vers. 

Är 1402 meddelade Karl V i Fran kri ke privilegium åt en förening af unga män för uppförande af andliga 
skådespel. Föreningen kallades »Confrérie de la passion» (Passionsbrödraskapet) och spelade först på öppen 
gata, men fick sedan fasta teatrar i Paris. Åskådareplatserna inrättades redan dä den ena öfver den andra, och den 
högst upp belägna kallades »Paradiset», ett namn som den bibehållit ända till närvarande tid.Men snart kommo 
de världsliga skådespelen och omvexlade med eller aflöste de andliga. De första världsliga skådespelen 
uppfördes af de så kallade: »Cleres de la Bazoche» (Notarie- eller Advokatskrifvarnes gille) och styckena 
kallades Moraliteter, därför att icke menniskor, utan personifikationer af laster och dygder förekommo såsom de i 
stycket uppträdande figurerna. 

La Bazoche miste sitt privilegium 1545, men återfick det sedermera, och en ny förening under namnet »Les 
enfants sans souci» (De sorglösa barnen) bildades. De valde sig en narrfurste, »Prince des Sots», och deras 
stycken kallades »Soties» (narrspel). El 1 af Frankrikes bekanta skalder, Clement Marot, var medlem af denna 
förening, h vil ken upphäfdes 1612. 

På detta sätt visa sig de första spåren af det nyuppvaknade skådespelet, hvars vidare utveckling vi nu skola söka 
följa hos de olika folken. Vi göra därvid början med italienarne, hvilka voro närmast till att taga arf af det 
förflutna. 

* 


I. Den italienska teatern. 

Det var ju helt naturligt att italienarne skulle bygga sina teaterstycken på det antika dramats grund, och det dröjde 
därför länge nog innan man kan spåra begynnelsen till en själfständig dramatisk literatur hos Italiens folk. 
Orsaken till detta förhållande torde man väl också få söka i de många oroligheter och uti den politiska söndring, 
som hindrade nationens andliga koncentrering. I början af 16:de seklet finner man likväl denna begynnelse till en 
italiensk dramatik, och är tragödien Sophonisbe af Triscino ett af de första alstren af detta återuppvaknande. Men 
snart kommo de världsliga skådespelen och omvexlade med eller aflöste de andliga. De första världsliga 
skådespelen uppfördes af de så kallade: »Cleres de la Bazoche» (Notarie- eller Advokatskrifvarnes gille) och 
styckena kallades Moraliteter, därför att icke menniskor, utan personifikationer af laster och dygder förekommo 
såsom de i stycket uppträdande figurerna. 

La Bazoche miste sitt privilegium 1545, men återfick det sedermera, och en ny förening under namnet »Les 
enfants sans souci» (De sorglösa barnen) bildades. De valde sig en narrfurste, »Prince des Sots», och deras 
stycken kallades »Soties» (narrspel). El 1 af Erankrikes bekanta skalder, Clement Marot, var medlem af denna 
förening, h vil ken upphäfdes 1612. 

På detta sätt visa sig de första spåren af det nyuppvaknade skådespelet, hvars vidare utveckling vi nu skola söka 



följa hos de olika folken. Vi göra därvid början med italienarne, hvilka voro närmast till att taga arf af det 
förflutna. 


* 


I. Den italienska teatern. 

Det var ju helt naturligt att italienarne skulle bygga sina teaterstycken på det antika dramats grund, och det dröjde 
därför länge nog innan man kan spåra begynnelsen till en själfständig dramatisk literatur hos Italiens folk. 
Orsaken till detta förhållande torde man väl också få söka i de många oroligheter och uti den politiska söndring, 
som hindrade nationens andliga koncentrering. I början af 16:de seklet finner man likväl denna begynnelse till en 
italiensk dramatik, och är tragödien Sophonisbe af Triscino ett af de första alstren af detta återuppvaknande.Man 
har äfven från denna tid TASSOS och Gue-RINIS lyriska herdespel, af hvilka den senares *Pastor fido» = »Den 
trogne herden» i synnerhet är af högt poetiskt värde. 

Stora och framstående, som italienarne äro i lyrisk och episk poesi, i synnerhet genom de framstående och 
mäktiga skalderna DANTE, ARIOSTO, TASSO och Pe-TRARCA, fingo de vänta ända in i början af adertonde 
seklet innan något arbete på dramatikens område egentligen gjorde epok i deras literatur. Det var tragödien 
Merope af Maffei, som då väckte ett berättigadt uppseende. Ämnet är dock äfven här lånadt från antiken, från 
Euripides, och har äfven senare blifvit behandladt af Voltaire. 

Den mest framstående af de italienska tragöderna är VITTORIO Alfieri, född i Asti 1749. Hans första sorgespel, 
Kleopatra, skrefs 1776. Han besjälades af en stark och lefvande frihetskänsla, och han ville genom sina tragödier 
blifva en uppfostrare för sitt folk, som han med rätta ansåg förvekligadt och slappt. 

Mot Metastasios och Zenos vekliga operafigurer ville han därför uppställa figurer af romersk stränghet; mot 
operatextförfattarnes vekliga språk ville han sätta en hård, lakonisk stil, som skulle uppamma allvaret i hans 
landsmäns sinnen; men i sin sträfvan efter enkelhet och kraft blef han i stället torr och sträf och icke så litet 
abstrakt. 

Bland hans arbeten nämnas Eilippo behandlande samma ämne som Schillers Don Carlos, Maria Stuarda, Saul, 
Antigone, Virginia, Abel, m. fl. Alfieri försökte sig äfven som lustspels författare, men var som sådan mindre 
lyckad, kanske just till följe af de egenskaper af hvilka hans sorgespel äfven ledo. 

Under senare tider har en af Italiens förnämsta tragiska skådespelerskor, den äfven hos oss kända och beundrade 
Adelaide Ristori, sökt att på repertoaren återinföra Alfieris sorgespel; men icke ens hennes konst har kunnat 
förskaffa dem det verkliga lif, som de sakna kanske mest därigenom, att de ville verkauteslutande uppfostrande 
och därför skrefvos för en viss tid, icke för alla tider. 

Det italienska lustspelet har varit rikare än sorgespelet. Äfven det började med efterbildningar af antiken; men 
bredvid dessa spelades, liksom ännu i dag, den improviserade folkkomödien med stående masker, hvarom 
närmare sedan. 

Bland de reguliära lustspelens författare möter oss äfven Torqvato Tasso, som författade komödien »G// intrichi 
d’amore» (Kärlekens ränker); samt Eudovico Ariosto, som skref komödierna Ea cassaria, I sup-posti, Ea lena och 
II negromante, samt öfversatte flera af Plauti och Terentii komödier, af hvilka båda författare han var starkt 
påverkad. Innehållet i dessa stycken är betydligt slipprigt, hvilket ändå mera är fallet med MACHIAVEEEIS 
båda lustspel: Clizia och Ea Mandragola; hvilket senare dock är i hög grad berömdt som oöfverträffad realistisk 
bild af den tid i hvilken dess författare lefde. 

Den förnämste af Italiens komödiförfattare och den italienska komödiens pånyttfödare är likväl CAREO Gol- 
DONI, född i Venezia 1707 och död i Paris den 6 januari 1793, sedan revolutionen beröfvat honom det 
årsunderhåll af 4,000 francs hvarmed han hugnats som lärare i italienska språket för Eudvig XV:s döttrar. Redan 



vid åtta års ålder säges han hafva skrifvit en komödie, och några år senare uppträdde han offentligt som 
skådespelare i en fruntimmersroll. På faderns enträgna önskan egnade han sig åt studierna, men drogs af sin håg 
oemotståndligt till teatern, och erhöll juris doktorsgraden i Padua, 1731. Han var sedan an-stäld på olika platser, 
än som advokat, än som ministersekreterare, än som konsul, till dess han slutligen som författare medföljde 
Medehacs teatertrupp, hvilken han under loppet af 5—6 år åtog sig att förse med nya stycken. De första åren 
gjorde Goldoni ännu den ena eftergiften efter den andra åt den gamla smaken, och hihehöll från folkfarsen några 
af de stående maskerna; men från och med 1748 hörjade han sitt reformarhete, då han på S:t Angelo-teatern i 
Venezia lät uppföra sittlustspel, »La vedora scaltra* (Den sluga enkan), som vann en så lysande framgång, att 
den måste gifvas 30 gånger å rad. 

Men nu kommo också afundsmännen och rivalerna i rörelse och gåfvo sig luft i parodier och satirer, och när 
Goldoni året därpå misslyckades med lustspelet, »IJerede forttmata» (Den lycklige arfvingen) hlef oväsendet 
ännu värre. Detta gaf Goldoni anledning att vid säsongens slut på trots förklara sig ämna rikta S:t Angelo- 
teaterns repertoir under det kommande året 1750, med icke mindre an 16 nya stycken. Han höll mer än ord, ty 
han lemnade 17, hland hvilka några äro att räkna som hans populäraste, såsom »lai hottega del caffé* 
(Kaffehuset) och 11 rero amico (Den sanne vännen). Goldoni har skrifvit mellan ett och två hundra teaterstycken, 
hland hvilka finnas utkast till mask-komödier som endast äro delvis dialogiserade, operatexter, tragödier, 
borgerliga och romantiska skådespel samt i synnerhet lustspel, hvilka egentligen utgöra hans styrka. Han skref 
äfven på franska ett lustspel: »Le houmt hienfaisant», som länge hihehöll sig på franska scenen och som äfven 
uppfördes på Stockholms Dramatiska teater 1796 under namnet: »Den buttre välgöraren». Hans memoirer 
utgåfvos i Paris 1787 under titeln: »Memoires de Goldoni, pour servir å 

Thistoire de sa vie et de celle de son theatre». 

Italien vördar honom ännu i dag som den förnämste af sina komödiförfattare, och på den grund han lagt, har 
sedermera utvecklingen af det italienska dramat bygts och bygges ännu i dag. 

Hans rival och motståndare, Carlo Gozzi, föddes i Venezia 1722 och började sin literära bana mycket tidigt med 
burleska dikter på den toskanska dialekten. Sedan vände han sig med sin satir företrädesvis mot Goldoni, mot 
hvilkens nyhetssträfvanden han tog den gamla maskkomödien i försvar, och han fick därvid till bundsförvandt 
Sacchi, direktören för en maskteater i Venezia och Italiens utmärktaste Arlechino på sin tid. Gozzi kallade sina 
stycken »Fiabe dramatiche» (dramatiska sagor) och de gjorde stor lycka hos publiken,men bibehöllo sig icke 
länge i allmänhetens ynnest. Bland dessa hans stycken märkas »Turandoifv», seder mera känd äfven för den 
tyska publiken genom Schil-lers bearbetning, samt Fiaba delV amore dclle tre ntcleraner, en dramatisering af den 
venetianska sagan om de tre pomeranserna. Sedan det högre skådespelet i Italien länge varit nästan undanträngdt 
af operan, har det på senare tider åter börjat lefva upp, och kunna bland dess me^a framstående dramaturger i vår 
tid nämnas GlA-COMETTI, MORELLI och GlOTTl, MAKENCO, COSSA och Cavaletti, samt bland 
lustspelsförfattarne GHERARDI del Testa och Eerrari. Giacometti är hos oss känd genom de dramer han 
sammanskrifvit för Ristori, såsom Giwlitta, Maria SfKarda, m. fl. samt genom sitt borgerliga skådespel »// morte 
citile», uppfördt härstädes under namnet »Corrado». 

Bland italienska tragiska skådespelare lyser i våra dagar det stora klöfverbladet: 11 i st or i, liossi, Sal-r i/n i. De 
båda förstnämnda äro nu kända äfven för vår publik, och sent skall man väl i våra teaterannaler förgäta så 
storslagna, sant genialiska skapelser, som Risto-ris Elisabetta, Eady Macbeth och Maria Stuarda, Rossis Hamlet, 
Othello och Kung Eear. 

Den italienska maskkomödien eller »Commedia del arte», som dess italienska benämning är, härleder sina anor 
direkte från det antika lustspelet och intog som folkfars ett betydande rum inom den italienska dramatiken, innan 
dess välde bröts af Goldoni, efter hvii-kens reformarbete den numera hänvisats till pantomim-och 
marionetteatrarne, som under karnevalen här och där på gatorna uppslås för att roa det egentliga folket. De 
stycken som atergåfvos af de en gång för alla fast-stälda maskerna, voro till sina] grunddrag skizzerade antingen 
af teaterdirektörerna själfva, eller någon hos dem anstäld författare, och konturerna ifyldes sedan af 



skådespelarne genom en improviserad dialog, full afkvicka infall och späckad med anspelningar på dagens 
händelser. 

Maskernas antal var i allmänhet sju, och de utgjordes af: 

1. Pantaleone, venetianare, köpmans- och faders-typen, framstäldes som en äldre, något enfaldig och godmodig 
man, som alltid dragés vid näsan af sina harn, eller af föremålet för sin kärlek. Han har alltid skäggig mask och 
vida, ända till fotsulan räckande henkläder, hvilka också efter honom fått namnet: »pantalonger». 

2. Ptdeinella, neapolitanare, framstäldes som en liten, tjockmagad och puckelryggig figur med korpnäsa och 
skrikande fågelstämma. Hans dräkt utgjordes af en vidärmad hvit hlus med röda hjärtan på, vida hvita hyxor af 
ylle, svart läderbälte, hvit kruskrage och hvit mössa med röd tofs. Han är fyndig, feg och skrytsam. 

3. Arlecchino från Bergamo, hetjent; framstäldes alltid i en tätt till kroppen slutande dräkt, förfärdigad af 
trekantiga, hrokiga lappar, grå filthatt och färgade skor; han har svart mask och ett slags klufvet träsvärd vid 
sidan. Han är kvick och slyngelaktig, en hegåfvad, men oförskämd och grofkornig tjufpojke, som af sin egennytta 
drifves till skälmstycken och bedrägerier; han leder alltid intrigen i stycket och talar alltid den bergamaskiska 
dialekten. På utförandets vägnar var han den svåraste af alla de stående maskerna, ty på hans förmåga af kvick 
och träffande improvisation berodde till väsendtlig del styckets framgång. 

4. II dottore, doktorn från Bologna, pedant och lagkarl, framstäldes med svart näsa, röda kinder och glasögon, 
samt karrikerande den bolognesiska dialekten. 

5. Scaramiwcio, neapolitanare, af spansk härkomst, var storskräflaren i styckat och framstäldes merändels i halft 
militärisk, halft äfven ty raredräkt med storå knäfvel-borrar och en ofantlig värja. 

6. Bvighella, också hetjent, men lika dum och klumpig, som Arlecchino är slyngelaktig och kvick. 

7. Colomhim, typen för älskarinnan och den skalkaktiga, näsvisa subretten, som tillsammans med Arlecchino, 
hennes älskare, leder intrigen i stycket och hjälper till att draga Pantaleone vid näsan. 

Med dessa stående typer rörde sig den italienska »Commedia del arte» och var som sådan den outtömliga källan 
till den äkta, sydländska glädtighet, som för det varmblodiga folket var lika nödvändig som brödet, om icke ännu 
nödvändigare. 

Den berömdaste Arlecchino i sjuttonde seklet var Domenico Biancolello, h vil ken af kardinal Mazarin inkallades 
till Paris, för att där uppträda som Scaramuccio. Han öfvergick dock snart från denna rolltyp till Arlecchinos, och 
som sådan var han på scenen och under masken den gladaste tok man kunde höra och se. Som menniska däremot 
var han tyst och melankolisk och denna melankoli urartade ibland till sjukligt svårmod. En dag rådfrågade han en 
af de berömdaste läkarne i Paris om bot för denna sin sjuklighet och läkaren svarade: 

»Gå på teatern emellanåt och se Arlecchino 1 Det är det bästa botemedel jag känner!» 

»Ack, Gud hjälpe mig!» suckade Biancolello, »då är det ute med mig! Det är jag, som är Arlecchino!» 

Carlo Antonio Bertinazzi, född 1713 i Torino, i Fran kri ke kallad »Carlin» eller »Carlino», spelade ännu vid 76 
års ålder sin Arlecchino med samma eld och lif som i sin ungdom. Han dog i Paris 1793. 

Han var parispublikens gunstling; men han tillät sig också med den stora friheter. I synnerhet var han afhållen 
och uppburen af parterren, som också var van att taga sig stora friheter mot de uppträdande. En gång under hans 
senaste år hade han fallit på knä för sin Colombine, men de 76 åren gjorde att den gamle hade svårt att komma 
på benen igen, så fort som han ville och borde. Detta missöde aflockade den glada parterren en duktig 
skrattsalva. Carlino skyndade då fram till rampen, höjde sina armar och utropade med den mest tragikomiska ton: 
»Otacksamma parterr, som jag har uppfostrat!» och skrattet förbyttes ögonblickligt i ett jubel, som aldrig ville 
taga slut. 



II. Den spanska teatern. 


Det spanska folket lät aldrig påtvinga sig det antika dramats form och innehåll; dess heröring med araherna och 
den världsupptäckarroll det spelade, gaf impulsen till en helt och hållet ny och själfständig dramatisk literatur. Ett 
lärdt parti försökte visserligen i sextonde seklet att länka dramat in i de klassiska hjulspåren, men det lyckades 
aldrig vinna något deltagande för sina syften. 

Icke något annat lands literaturhistoria lemnar ett klarare hevis för huru djupt skådeplatsen kan ingripa i och 
återverka på det nationela lifvet, än just den spanska. Teatern hlef där hvad den i alla länder horde vara: det 
organ genom hvilket nationalandan med alla sina egenheter uttalade sin poetiska uppfattning af lifvet. 

Spaniorerna hade från gamla tider en ridderlig romantik med egendomliga åsikter om religion och ära; en 
romantik hvars kraft och storhet härstammade från deras store nationalhjälte: »El Cid campeador» och som 
smyckade sig i den orientaliska poesins yppigaste hlomsterskrud. Gör man sig hekant med och söker införlifva 
sig med den spanska folkkaraktärens egendomligheter, hvilket är nödvändigt, så skall man snart finna att den 
spanska dramatiken innehåller något af det skönaste och säregnaste, som poesien någonsin framhragt. 

Man får icke i den söka det allmänmenskliga, som man så högt heundrar hos Shakspeare; ty spanioren hlir alltid 
och uteslutande spanior, och det icke minst i sin dramatiska poesi. Kristendom och ridderlighet, kärlek och ära 
känner och erkänner han endast i spansk form; men oaktadt denna begränsning svingar han sig upp till poesiens 
väldigaste höjder, på samma sätt som Murillos madonnor alltid hihehålla den spanska nationaltypen, hur andligt 
förklarade de än för öfrigt äro. 

Denna exklusift nationella riktning uppstod hos dem därigenom, att det spanska folket under loppet afflera sekler 
genom beröringen med morerna fått på sig inplantade orientens brinnande poetiska uppfattning och slösande 
bildrikedom, och när sedermera den katolska kultens ofördragsamhet förde till utrotningskriget och saracenernas 
fördrifvande, så uppstod ur detta raskrig, med dess vexlande hjältedater, ett nationalepos, hvars storhet intet 
annat folk kan uppvisa ett motstycke till. Hvad Spanien förlorade i nationelt och politiskt hänseende, det återvann 
det i poetiskt. Och hvad mera var: när detta epos öfvergick till drama, så hlef denna poetiska vinst hela folkets 
tillhörighet, då en återgång till det antika dramat endast skulle blifvit den lärda världens vinst och säkerligen 
aldrig kunnat nedtränga till folket. 

Cervantes förebrådde Eope de Vega, att han icke begagnade sig af de ädlare, klassiska formern^ för sitt drama, 
och Eope svarade honom, att han mer än väl kände dem; men att han valt sin friare form därför »att han skref om 
folket för folket». 

Den spanska teatern har att uppvisa en fast otrolig mängd teaterstycken af alla slag, både allvarliga 

och lustiga. Den känner egentligen icke åtskilnad mellan tragödi och komödi; men den särdelar likväl de 

olika slagen, allt efter ämnena, noga från hvarandra. Den spanska dramatiken leder sitt ursprung från de andliga 
mysterierna, till hvilka sedermera skildringar ur lifvet anknöto sig. Därför åtskiljas också de spanska skådespelen 
i andliga och världsliga: »Comedias divinas y humanas». 

De andliga skådespelen indelades uti: 

1. Vidas de Santos, hvilka behandla enskilda helgons lif och handlingar, uppfriskade med från hvar-dagslifvet 
hemtade, ofta ganska muntrande episoder; ty för att kunna blifva helgon, måste man först hafva verkat med och 
deltagit i det brusande menniskolifvet. 

2. Anton mcramevtalez, eller skådespel till de heliga sakramentens ära, hvilka uppfördes vid Kristi lekamens fest, 
och således stodo närmast de ursprungliga mysterierna.De världsliga skådespelen delades i tre klasser: 

1. Gomedias eroicas, hvilka uteslutande af handlade ämnen ur den världsliga historien. 

2. Gom vdias de capa y espåda (mantel- och värj-komödier), i hvilka kärleksintriger bildade den dramatiska 



knuten. Riddare eller frie män af de bildade klasserna, hvilka i Spanien alla buro kort mantel ocb värja, voro 
jämte en dam, ofta en kokett, bjältarne i dessa stycken, bvilka innebålla lysande drag af den ömmaste, mest 
brinnande kärlek. 

3. Gomed ias de fiyuron, i bvilka man sysselsatte sig uteslutande med kärleksputs och i hvilka iotrig mot intrig 
uppställes och invecklas. 

Dessutom hade man Loas, ett slags förspel, En-tremese^y mellanspel med talad dialog, och Saynrtcs, eller 
efterspel i hvilka danser och sjungna verser före-kommo. 

Man ser häraf huru mångsidig den spanska dramatiken var och huru skådeplatsen inom sin trånga ram målade 
folkets hela andliga och världsliga synkrets och lifsinnehåll. 

Vi öfvergå nu till de skalder och författare, hvilka gåfvo lif och innehåll åt denna rika dramatiska litera-tur. Den 
som först möter oss är Juan DE EA ENCINA från Salamanca, hvilken nämnes som en af de första skå- 
despelsförfattarne. En skådespelare, Eope DE RUEDA uppgifves .yara författare till de första kända världsliga 
stycken. Äfven omtalas dominikanermunken BERMUDEZ, hvilken i 2:ne skådespel behandlade Don Pedro den 
grymmes älskarinnas, Inez de Castro, öden och olyckor. 

Den förste som likväl författade regelbundna stycken för scenen, var: 

Don Miguel Cervantes de Saavedra, född 1547, död 1616. Han författade omkring 30 dramatiska stycken, af 
hvilka dock endast ett, sorgespelet »Numantias eröfring*, öfverlefvat honom. Det var på ett helt annat område, 
nämligen romanens, som Cer-vantes eröfrade sig sin odödlighet, genom Don Qt<i:rofte a f la Mancha. 

Samtidig med honom var TIRSO DE Molin A, hvars egentliga namn var Eray Gabriele Tellez, hvilken var född 
1570, och som var författare till El Bnrlador de Sevilla (Eörföraren från Sevilla), ursprunget och förebilden till 
Don Juan, först efterbildad af Moliére i * Ee fvst in de pierre* och sedan af Eorenzo Da Ponte om-bildad till 
libretto för Mozarts odödliga tonskapelse. 

Som dramaturger fördunklades dessa två dock helt och hållet af dera3 närmaste efterföljare: Erey Eope, Eelix de 
Carpio Vega, vanligen kallad Eope de Vega, som föddes i Madrid 1562 och som redan vid 12 ars ålder började 
författa skådespel. 

Eope de Vega hade i sin ungdom fört ett mycket äfventyrligt lif. Till följe af en duell nödgades han en tid lemna 
landet, kom sedan tillbaka och tog tjenst på den af Philip II mot England utsända, olyckliga Armadan, och blef 
slutligen inkvisitionssekreterare och prost. Han dog 1635. Han har skrifvit en oerhörd mängd skådespel — en af 
hans efterlefvande vänner, Perez de Monbalban, beräknar deras antal till 2,200 stycken af större och mindre 
omfång, och alla tillhörande någon af de ofvan uppräknade kategorierna. Man känner att 800 af dem blifvit 
offentligt uppförda. I literärt hänseende äro hans dramatiska arbeten högst märkliga, i synnerhet genom den 
rikedom på lifgifvande idéer och invecklade intriger, af hvilka de öfverflöda. Också hafva de utgjort en aldrig 
sinande guldgrufva för andra länders dramatiska författare, och oräkneliga äro de från honom lånade 
förvecklingar, hvilka särdeles i franska skådespel och komödier under årens lopp uppväckt beundran och häpnad 
på de flesta af Europas scener. 

Sin högsta fulländning nådde dock det romantiska dramat i Spanien genom Don PEDRO Calderon DE EA Barca 
BARREDA, hvilken föddes i Madrid 1600. Han började sin bana som krigare, och det var först i mannaåldern 
han uppträdde som dramaturg. Men som sådan ofverträfifade han vida sina föregångare, särdelesi diktionens glöd 
och känslans exaltation, i hvilka af-seenden han står oupphunnen och allena. Han säges hafva författat inalles 
icke mindre än 95 Autos sacra-mentales, 200 Eoas, 100 Saynetes samt 73 världsliga skådespel och Comedias de 
capa y espada. 

Bland dessa senare märkas i synnerhet följande: 

»El medico de su homa» (Sin äras läkare), El alcalde de Zalamea (Domaren i Zalamea), Ea rida es sne/no (Eifvet 
är en dröm), Ante* qite todoes mi dama (Min älskade framför allt), Ijös emjanos de un acaso (Så kan slumpen 



foga), Ef magieo pr odi g i oso (Den mäktige besvärj aren) m. fl. 

Bland dessa anses »Lifvet är en dröm» och »Den mäktige besvärj aren» för det bästa som flutit ur Calderons 
penna, och är den förstnämnda tillika med »Domaren i Zalamea» väl bekant för äfven vår publik, som i dessa 
båda stycken haft tillfälle att beundra och hänföras af både deras tankedjup och fulländade form, samt icke minst 
af språkets österländska bildprakt och rikedom. 

Den mest framträdande af de båda stora dramaturgernas efterföljare är Don Augustin Moreto y Ca VANA, född i 
Madrid 1618, hvilken försökte sig i alla former af det spanska dramat, men som egentligen först inom den finare 
karakterskomödien uppträdde som själfständigt skapande. Känd hos oss är han genom sin »El desden con el desd 
efn (Stolthet mot stolthet), som i E. A. Dahlgrens öfversättning med stort bifall blifvit uppförd på vår förnämsta 
dramatiska scen. 

Med den spanska nationalandans förfall och den franska dynastiens uppträdande på Spaniens tron, förföll också 
dess teater till en osjälfständig härmare af den franska, pseudoklassiska smaken. Men på senare tider har den åter 
börjat höja sig till ny blomstring och bland den nyare spanska dramatikens alster framstå i synnerhet Don José 
Echegarays äfven hos oss uppförda skådespel Galeotto och Sonen af järn och sonen af blod, som värdiga ättlingar 
af det stora spanska dramat. 

01 fråga om de spanska skådespelarne äro källorna få eller inga. Man kan dock med full tillförsikt antaga, att en 
så rik dramatisk literatur också egt sina värdiga tolkare, om också icke deras namn nått öfver Pyreneerna. Utom 
den nämnde Lope de Rueda, påträffar man dock mellan 1600 och 1632 namnen Ana de Barrios, Maria 
Rigaelme, Sebastian dtl Prado, Alonso d’Olmedo och Maria de Cordova y de la Vega, samt från början af vårt 
århundrade tragikern Maiquez, omtalad som en framstående elev af Talma. 

Hvarför de spanska skådespelarne blifvit nästan okända för det öfriga Europa, torde bero därpå att de aldrig 
gästat främmande länder, utan föredragit att vara hvad de blifvit för sitt eget folk. Det är möjligt, att den yttre 
äran därigenom blifvit mindre; men säkert är att deras inverkan på det nationella lifvet icke förfelats, och för 
skådespelaren gäller, som för hvarje annan konstnär, att han framför allt bör vara sitt eget lands son och dess 
seders målare, dess minnens återfödare. 

Till slut en anekdot från den glada spanska tiden. Philip IV var själf litet författare och skådespelare, och en dag 
föreslog han Calderon, sin hofdramaturg, att de tillsammans skulle improvisera en komödi, kallad »Skapelsen», i 
hvilken kungen skulle spela Gud fader och skalden Adam. Adam skulle börja stycket, och Calderon 
improviserade nu en lång monolog, under hvilken Gud fader visade tecken till en allt mera stegrad otålighet. 
Calderon af bröt då sin färgrika beskrifning af det jordiska paradiset och frågade vördnadsfullt hvad som fattades 
Vår herre. 

»Hvad som fattas mig?» utropade Philip; »jo, jag ångrar att jag skapat en så storpratande Adam!» 

* III. Den engelska teatern, i. Inledning. 

De första samlade försöken till ett engelskt drama, kallades »Miracle Pläys» eller »Mysteries», och man spårar 
sådana redan i I3:de seklet; men dessa synas dock hafva varit öfversatta från de franska medeltids-mysterierna. 

De äldsta bibehållna styckena härstamma från 15:de seklet och synas hafva blifvit uppförda på landet hos de rika 
adelsmännen, där de åskådats af de engelska konungarne och adeln gemensamt. Tvenne af de äldsta engelska 
skådespelen äro på nytt utgifna i Basel 1838 af Sir William Marriot och utgöras af: 

1. The delage (Syndafloden), i hvilket Noachs historia med arken framställes på det mest naiva sätt De särskilda 
djuren, som skola intagas i arken, uppräknas. Noach framställes i en lång och vidlyftig dialog med Gud, och i en 
annan scen grälar han med sin hustru, som vill stanna hos sina kvinliga bekanta och menar att ingen fara är å 
färde; — således ett mysterium med komiska element. 

2. Antikrist, ett allvarligare drama, i hvilket Anti kri st förleder jordens konungar till vantro, men bekämpas af 
Enock och Elias, hvilka uppväcka döda i den heliga treenighetens namn. Antikrist besegrar först sina 



motståndare, men störtas slutligen själf af Erke-ängeln Mikael ned i afgrunden. 

Från samma tid omtalas tvenne andra stycken: »Can diernas dag» af John Parfre och »Gods pr omi se» af John 
Bale; det första af handlande den heliga familjens flykt till Egypten; det andra ett utdrag ur Mose höcker, och 
håda fullständiga mysterier utan egentlig dramatisk hållning, men märkvärdiga därigenom att de förbereda den 
sceniska tekniken genom dialogen och således äro hehådare af det egentliga dramat. Ty i England gjordes 
språnget från den dia-logiska till den fullt dramatiska dikten håde fort och lyckligt, som vi nu skola finna, då vi 
närma oss den stora perioden i Englands dramatiska literaturs historia, — den period som sammanfaller med 
drottning Elisaheths regering. 

Hennes fader, Henrik VIII, hade en hofnarr vid namn JOHN HEYWOOD, hvilken omkring 1530 gjorde sig känd 
som lustspelsdiktare. Eft af hans stycken hette »The four Ps» (De fyra P.) och skildrar ett dia-logiseradt 
uppträde mellan Palmer (pilgrimen). Pardoner (aflatskrämaren), Poticary (apotekaren) och Ped-lar 
(gatukrämaren), samt utgör ett muntert fastlagsskämt med dispyter öfver och om de olika stånden; det 
öfverflödar af komiska herättelser och lögner, i hvilka den ena öfverhjuder den andre. Men af ett verkligt drama 
finnes här dock ännu endast råa och ofullständiga spår. 

Den i8:de januari 1561 uppfördes i Whitehall, inför Elisaheth och hennes hof, det första verkliga drama, som 
Englands literaturhistoria har att uppvisa. Det hette: Ferrex and Por rar, or Gorhaduc tragedy, och var författadt 
af Thomas Norton och Thomas SACKVIEEE (Ford Bockhurst) samt är skrifvet på s k. hlankvers, eller 
femfotade jamher. I detta stycke om-vexlar platsen för de olika scenerna, en nyhet som då ännu endast 
spaniorerna kände till och använde. Ämnet är taget ur Englands äldre historia, och i detta 

stycke ligger fröet till det nationela engelska dramat, 

såsom det senare förekommer hos Marlowe och Shak-speare. 

Det första hekanta engelska lustspelet skrefs år 1545 af WIEEIAM STIEE, hvilken afled som andlig år 1607. Det 
heter »Gammer Gordons neadle» (Mor 

Gordons nål) och utgör en lustig hvardagshistoria, rörande sig omkring en bortkommen synål, hvilken slutligen 
efter mycket letande återfinnes i gubben Gordons byxor. Att detta lustspel, efter vårt begrepp, icke 

gärna kan räknas till »den finare komödien , framgår bäst däraf, att nålens tillrättakomst åstadkommes därigenom 
att gubben sätter sig en smula häftigt och blirpå $tt ganska kännbart sätt öfvertygad om att hustruns synål blifvit 
glömd i baksidan af det omtalade plagget. 

Bland öfriga författare från denna tid nämnas: JOHN ElEY, hvars tragödi »Alexander am/ ('ampespe* också 
uppfördes inför drottningen af skolungdomen i S :t Paul; THOMAS Rid, som författade »The spanish trayedy», 
samt den förnämste af Shakspeares föregångare: KRISTOFFER Marlowe, som lefde 1562—93. 

Marlowe var en rikt utrustad natur, men af ett vildt och tygellöst lefnadssätt hindrades han från att för sitt lands 
dramatiska konst blifva allt hvad han kunnat och boidt. Han dog vid 31 års ålder, helt och hållet förstörd till 
kropp och själ. Men till sitt snille var han, Shakspeares värdige föregångare och man finner hos honom anslagen 
till de rika ackorder, hvilka sedan hos den store William skulle framträda i all deras harmoni. 

De stycken, hvilka klarast bära vittne om Mar-lowes stora begåfning som dramatisk skald, äro: Edieard the 
seconä, The Jea from Malta och Doctor Fauäas. 

I Edward den andre spårar man föregångaren till de historiska skådespelen Kung Johan, Richardarne, m. fl.*, i 
Juden från Malta bebådaren af köpmannen från Venedig och i Doctor Faustus förebilden till Göthes Faust, och en 
förebild af storslagen poetisk verkan. 

Bland Shakspeares samtida och efterföljare på dramats område, må här nämnas: Thomas Decker, John Marstan, 
George Chapman, George Wilkins, Thomas Middleton, Robert Green, Thomas May, William Davenant, George 
Peel, John Webster, William Rowley, John Fletcher, Francis Beau-mont och Ben Johnson. 



Blotta uppräknandet af dessa namn visar den ofantliga rikedom, som denna Englands stora period hade att 
framvisa på den dramatiska literaturens område. De tre sistnämde blefvo i så hög grad en senare tids gunstlingar, 
att de en lång följd af år nästan fördunk-lade sin store föregångare och i synnerhet var detta fallet under de 
lättsinniga och higotta Stuartarnes herravälde; men denna villfarelse har tiden längesedan skingrat,och 
Shakspeares ära har ingenting förlorat på denna tillfälliga glömska. 

Det engelska lustspelet förföll efter Shakspeares tid och, sedan teatrarna under puritanernas välde varit helt och 
hållet stängda, till en slafvisk härmning af den franska smaken, och sjönk ned till en frivolitet och sedeslöshet, 
hvilka söka sitt motstycke inom något lands literatur. 

De mest betydande lustspelsförfattarne från närmaste tiden efter Shakspeare voro WYCHERLEY och Con- 
GREVE, Earquhar och Vanbrugh, hvilka bägge senare sökte att gifva sina arbeten ett sedligare innehåll. Som 
senare komödiförfattare framstodo också O. GOED-SMITH, CuMBEREAND, hvars stycke Juden är kändt äfven 
från vår äldre skådeplats; samt RICHARD SHERI-DAN, hvars stycken Skandalskolan och Rivalerna äro 
välbekanta äfven för de senare årens svenska teaterpublik. 

Englands senaste dramatiska literatur har icke många framstående namn att uppvisa, om man undantar Byron, 
Scott, Shelley och COEERIDGE, hvilkas storslagna dramatiska arbeten dock i allmänhet icke lämpa sig för 
sceniskt återgifvande. Det enda af Byrons stycken som gått öfver vår scen, är sorgespelet Sardanapalus, hvilket 
dock nu, i brist på återgifvare af hufvudrollerna, synes vara nedlagdt för alltid. 

Bland nutidens engelska dramatiska författare kunna vi nämna sorgespelsdiktame Henry Taylor, SHERIDAN 
Knowles, Milman, Talfourd och Henry Eytton Bulwer. Eustspelsförfattare äro Jerrold Buckstone, PLANCHÉ, 
samt ännu några flera, hvilka dock icke kunna sägas vara af någon större betydelse. 

Det torde se underligt ut att jag talat om Shakspeares efterföljare, innan jag ännu talat om honom själf; men 
skälet därtill är, att i dramatikens och skådespelarkonstens historia förtjenar, om någon, den mannen sitt eget 
kapitel; — han som bättre än någon annan visat sig kunna uppfatta och lagbestämma mennisko-framställningens 
svåra konst. Några drag utur hanslif och några försök att skildra hans stora betydelse som dramaturg, torde därför 
vara på sin plats i ett arbete sådant som detta.2. William Shakspeare. 

Han föddes i Stratford at Avon den 2o:de april 1564. En sägen meddelar, att hans stamfader kämpat i slaget vid 
Bosworth emot den blodige Richard den 3:dje, och att Henrik den 7:de därför hade belönat honom med adlig 
sköld. Släkten hade gods och åtnjöt stort anseende i Warwickshire. Skaldens fader, John Shakspeare skall hafva 
drifvit ett borgerligt yrke; han lärer varit ullhandlare i Stratford. Säkra urkunder bevisa likväl att han bredvid sitt 
yrke, eller möjligen före detta, egde flera hus och länderier, att han var Ålderman och »High-Baillif», eller 
polischef i staden, samt att hans giftermål med Mary, yngsta dottern till Sir Robert Arden, en rik godsegare, 
bragte honom i nära förbindelse med flera ansedda, adliga familjer. 

Den unge William erhöll sin första undervisning i Stratfords friskola och lärde sig latin efter den under Henrik 
den 8:de införda grammatikan, antagligtvis efter samma metod som'han sedan läter den ärevördige Sir Hugh E 
vans använda i »Muntra fruarna i Windsor», när han säger: 

Evans. 

Hvad är fopis, Vilhelm. 

VII.HE.EM. 

En sten. 

Evans. <C 

Och hvad är en sten, Vilhelm? 

Vilhelm. 

En gråsten. 



Evans. 


Ne-ej, det är lapis! Pråka in det i hjärnan på dig, annars kommer karpasen fram !- 

Shakspeare fick icke så länge åtnjuta denna lärda undervisning, att hans hildning kunde få namn af klas-sisk. 
Hans far hlef fattig och han kastades ut i det rörliga lif, som af honom skulle göra den store mennisko-kännare vi 
spåra på hvarje sida af hans verk. 

Utan att hehöfva sätta tro till alla sagor, som om honom varit och äro gängse, kan man dock på goda skäl antaga, 
att hans ungdom var rik på håde stormar, försakelser och lidanden. Att han varit slaktardräng, att han mot 
betalning hållit i hästar utanför Londons värdshus, eller att han häktades som tjufskytt i Sir Lucys park, torde väl 
höra till dikternas område. Skulle det dock vara sant att han i sin sistnämda egenskap inspärrades som fånge i 
skogvaktarens koja, så hade han haft att frukta lagens hela stränghet, och han visste därför af egen erfarenhet, 
huru de lustiga stallbröderna i Eastcheap skulle känna sig till mods, när de hörde Sheriffen bulta på dörren. 
(Henrik IV.) 

Som ett af de säkraste bevisen på den unge Williams mindre solida egenskaper, eller om man så vill, ungdomliga 
lättsinne och obetänksamhet, anföres hans vid 18 års ålder ingångna giftermål med den 25-åriga Anna Hatway, 
hvilket äktenskap icke tyckes hafva varit särdeles lyckligt. Bevis för att han själf insåg det skefva och haltande i 
ett äktenskap, där mannen är yngre än hustrun, har man trott sig finna \ Trettondagsafton eller Hvad ni vill, där 
Orsino ger den för klädda Viola följande råd: 

-»Kvinnan alltid Bör välja sig en äldre än hon själf. 

Då sluter hon sig närmare till honom Och herskar tryggare i mannens hjärta! — 

Så välj dig då en yngre käresta. 

Ty annars får din kärlek aldrig stadga!»- 

Den som likväl från Shakspeares ungdomsförvillelser ville sluta till ett framtida lif utan stadga och mandom, den 
glömmer att de flesta stora andar vandrat samma väg som han, och att den vägens valspråk är: »Uppåt, genom 
kamp till segeri»Shakspeare lemnade sin födelsestad under åren 1586 , eller 87, för att i hufvudstadens 
konstnärliga och literära centrum söka sig en verkningskrets, motsvarande den kraft han kände vakna inom sig. 

Bredvid medvetandet eller aningen om sin stora sändning, låg en annan omständighét, som torde bragt honom på 
tanken att uppsöka hufvudstaden; den nämligen att ett antal af hans landsmän och bekanta spelade en 
framstående roll inom Londons konstvärld. Skalden Greene var från Stratford, och likaså skådespelaren Hem¬ 
inge, som sedermera ombesörjde utgif-vandet af den första samlade upplagan af Shakspeares dramer. 
Skådespelarne Slye, Torley och Thomas Pope voro från Warwick och engelska teaterns ut-märktaste dåtida 
skådespelare, Shakspeares vän och kollega, liichard Tinrbadye, var född i grannskapet af Stratford och var 
sannolikt en af skaldens ung-domskamrater. Han styrde redan B lack-fri ar s-teatern, då Shakspeare kom till 
London, och säkra underrättelser gifva vid handen, att Shakspeare redan 1589 eller två är efter sin ditkomst, var 
medegare till denna teater. 

När Shakspeare kom till London, gjorde han sig först bemärkt genom sina sonnetter och episka dikter. Han skref 
» Venm and Adonis» och »Lite ref i a» i de eleganta, tongifvande kretsarnes fulltoniga och bildrika språk, som vi 
nu med rätta kalla öfverlastadt, men som den tiden ansågs för höjden af smak. I motsats till hvad förhållandet är i 
hans skådespel, träder här hand-, lingen tillbaka, för deklamationen, äfven om denna under Shakspeares hand får 
en styrka och en passion, hvilka förråda den blifvande dramaturgen. 

Också var det uppseende dessa dikter väckte utomordentligt. Det var de, som skaffade honom tillträde till de 
högsta kretsar, ja till själfva det bildade hofvet och den konstälskande drottningen. 

Vid denna tid börjar också det vänskapsförhållande, som så mycket omordats af Shakspeares biografer, 
vänskapsbandet mellan honom och grefve Southampton, som var nio år yngre än skalden. Dennes lidelsefulla 



kärlek till diktkonsten och i synnerhet for teatern,gjorde honom först till Shakspeares och Burhadges beskyddare 
och sedan till deras trognaste och innerligaste vän. 

När det kungliga geheimerådet år 1608 ämnade vidtaga stränga åtgärder mot teatern, i anledning af på den 
uttalade politiska anspelningar, som stötte de maktegande, lade Southampton sitt mycket gällande ord i 
vågskålen till de håda vännernas förmån. 

»Den ene,» skrifver han, »kallar ryktet den engelske Roscius. Den andre är en man af icke mindre förtjenst och 
min enskilde vän; ännu för kort tid sedan en nyttig skådespelare vid sällskapet, nu medegare till detsamma och 
författare till några af våra hästa engelska sorgespel, som enligt hvad deras herrligheter veta, stodo hos drottning 
Elisabeth i stor gunst. Denne andre heter William Shakspeare, och de äro båda från samma grefskap, ja nästan 
från samma stad. Båda äro högeligen berömda, fastän det icke anstår deras herrlig-heters värdighet och visdom, 
att förfoga sig till den plats, där de pläga förnöja det offentliga örat.» 

Shakspeares sonnetter lemna ganska egendomliga inblickar i det förhållande som rådde mellan de bägge 
vännerna. Man skulle tycka, att den store skalden borde tämligen likgiltigt betraktat den omständigheten, att hans 
vän var grefve; men så var det icke. Skådespelarens ställning var den tiden sådan, att en högstäld mans ynnest 
och beskydd icke voro att förakta. Dä behöfde Shakspeare Southampton; nn har den ädle grefven sin vän att 
tacka för det hans namn gått till eftervärlden; — så kunna förhållandena ändra sig. 

Under tiden hade Shakspeares rastlösa verksamhet för teatern hållit jämna steg med hans yttre framgångar. 

Redan omkring 1590 uppväckte hans arbeten, då ännu blott bearbetningar af äldre stycken, hans landsman 
Greenes afund och harm. 

»Se!» skrifver Greene, »se bara på den med våra fjädrar smyckade kråkan, som prålar med hvad hon stulit från 
ossl Under narrkåpan och älskarmanteln bär han en tigers hjärta. Han tilltror sig lika mycken tragisk kraft, som 
den bäste af oss; han är ett riktigt 

Hedberg, Dramatik. 3factotum, han tänker höja hela teatern ur dess gamla spär och börja en alldeles ny epok!» 

Det är i allmänhet alltid ett godt tecken för en nybörjare, när de gamle mästarne inom konsten rikta sådana anfall 
emot honom. Det bevisar att han är fruktad — det vill säga, att han duger till något. En af tidens lärda kritici, 
Thomas Nash, säger samtidigt om Shakspeare: »Jag skulle skatta hans talang bra mycket högre, om jag icke 
visste att han skrifver skådespel endast för att kunna lefva! Hans skådespel hafva mera skadat än gagnat hans 
ära!» 

Ty — till lycka för vår dramatiska konst, — Shakspeare stannade ej vid sonnetterna och de episka dikterna — 
han skref slutligen endast dramer, för att kunna lefva! Och om också icke den lärda kritikens bifall därigenom 
kom honom till del, så uppnådde han i stället ett annat och högre mål. Ty det är genom sina skådespel som han 
ännu lefver och skall lefva, så länge världen står, och genom honom lefver också det lilla man vet om hans 
motståndare och domare. 

Shakspeares själfständiga dramatiska skaparverksam-het synes hafva börjat omkring 1589 eller 90. Den 
stegrades redan i början af 90-talet, och i synnerhet vid gränsskilnaden mellan de bägge seklen, till en i sanning 
förvånande produktivitet. Mellan 1589 och 1613, det vill säga på 24 år, skapade han 36 dramatiska arbeten, af 
hvilka endast 4 kunna kallas efterbildningar af äldre stycken. 

Under det första årtiondet skref han nästan alla de erotiska styckena: Kärt besvär förgäfves 1591; Mid- 
sommarnattsdrömmen 1594; Så tuktas en argbigga och Romeo och Julia 1596; Köpmannen från Venedig 1597, 
och Slutet godt, allting godt 1598; sedan blifva de historiska dramerna de öfvervägande och slutligen komma de 
stora sorgespelen, uppblandade med de mest fantasirika och muntra lustspel, som någon dramatisk literatur kan 
uppvisa. 

William Shakspeare lefde lyckligtvis i en tidsålder och bland ett folk, hos hvilket konsten icke allenast sökte, 
utan äfven fann bröd. Hans välstånd tilltog frånår till år. 1597 bistod han sin födelsestad vid en där inträffad 



hungersnöd; 1598 egde han där redan ett vackert hus i dess hästa stadsdel; 1602—3 köpte han 2:ne jordlotter i 
dess grannskap; 1609 betalade han i Sout-wark i London, där han bodde, den största fattigskatt af alla i hela 
kvarteret. Collier beräknar hans årliga inkomst under de sista åren till 400 pund, hvilka, enligt nutidens 
penningvärde, beteckna en summa af omkring 30,000 kronor. 

Hans umgängeslif i London var det mest utmärkta. Sedan 1599 var ^an medelpunkten i den af Walter Raleigh 
stiftade klubben »The Mermaid», och han umgicks där med samtidens förnämsta personligheter, en Beaumont, 
en Selden, Cotton, Ben Johnson, m. fl. 

På scenen uppträdde Shakspeare mest i mindre, men maktpåliggande roller, sådana som Adam i »Som ni 
behagar», och Vålnaden i »Hamlet», hvilken senare ansågs för hans bästa sceniska skapelse. Men redan 1604 
drog han sig tillbaka från skådespelarskapet och lefde sedan, omvexlande i London och Stratford, som 
teaterföreståndare och författare. 

Mätt på arbete och triumfer, lemnade han slutligen 1614 hufvudstaden och teatern, för att i sin födelsestad njuta 
arbetets lön i en sorgfri ålderdom. Den blef honom likväl icke beskärd, och på samma gång sparade ödet honom 
den bittra pröfningen att behöfva öfver-lefva sig själf. Han bortrycktes hastigt i sin fulla lifs-kraft den 23 april 
1616, 52 år gammal, sedan han ännu den 25 mars vid full helsa hade undertecknat sitt testamente. 

Hans familj utslocknade med hans dotterdotter. Hans graf finnes i Stratfords kyrka. 

Det ståtliga monumentet i Westminster Abbey upprättades först 1741, sedan hans verk och hans namn 
återuppstått i förnyad glans. Det framställer skalden i kroppsstorlek, stödjande sig mot en afbruten pelare, prydd 
med sorgespelets och lustspelets attribut; handen hvilar på en uppslagen bok, på hvars blad man läser de bekanta 
orden ur »Stormen», 4:de aktens i:sta scen:»Och liksom detta bländverk utan kropp Så skola stolta slott, skyhöga 
torn Och tempelhvalf, ja, själfva detta jordklot Med allt hvad därpå är, en gång försvinna. 

Och liksom denna väsenlösa hägring Ej lemna efter sig det minsta spår! — 

Af samma tyg, som drömmar göras af. 

Vi äro gjorda, och vårt korta lif Omfamnas af en sömn!»- 

Men världshistorien har på hans minnésstod i folkens medvetande inristat Hamlets stolta minnesord öfver sin 
fader: 

»Han var en man, en man, och det i allo; 

Mitt öga skådar ej hans like iner!» — 

3. Shakspeares verk. 

Shakspeare har, som förut är nämdt, skrifvit 36 dramatiska arbeten. De äro först lustspelen eller de fantastiska 
dramerna: En miäsommarnattsdröm. Mycket väsen för ingenting. Två ungherrar från Verona, Kärt besvär 
förgäfves. Som ni behagar. Så tuktas en argbig ga. Tretton-dag safton. En vintersaga, Eörvillelser, Eika mot lika. 
Slutet godt, allting godt. Muntra fruarna i Windsor, Stormen och Köpmannen i Venedig. 

Sedan de engelska historiska skådespelen: Konung Johan, Richard den 2:dre, Henrik den 4:dc, 1 och 11, Henrik 
dm 5:te, Henrik den 6:te, /, 11,111, Richard den 3:dje och Henrik den 8:de. 

Därpå skådespelen ur den grekiska, romerska och brittiska forntiden: Coriolanus, Timon af Athén, Troilus och 
öressida, Cymbeline, Ti tus Andronicus, Julius (Jesar och Antonius och Kleopatra.Samt slutligen de stora 
sorgespelen: Hamlet, Mac-beth, Romeo och Julia, Othello och Kung Eear. 

Man tillägger honom visserligen ännu några flera stycken, såsom: Ar den of Eeversham, Thomas, Eord 
Cromwell, Konung Edvard den 3:dje, The merry der il of Edmonton, Pericles, prins af Ty rus, m. fl., men som 
dessa icke upptagas i hans samlade skrifter, utan äro särskildt utgifna under namn af »Doubtful plays» (tvif- 
velaktiga skådespel), vilja vi här icke vidäre skärskåda dem. Några af dem, särskildt Konung Edvard, innehålla 



dock skönheter, fullt värdiga Shakspeares penna. 

Låtom oss nu i korthet något närmare hetrakta hans historiska stycken. 

I Konung Johan skildrar han de stolta baronernas kamp med konungamakten, och konungamaktens strid med 
påfvedömet, samt tillkomsten af den »Magna c harta», som sedan utgjort grundvalen för den engelska friheten. 
Anmärkningsvärda detaljer i stycket, äro först och främst framställningen af Bastarden af Faulcon-hridge, 
Richard Lejonhjärtas naturlige son, och den friska, öfverdådiga lifsådran i hans karakter. Vidare scenerna mellan 
den unge prins Arthur och den gamle Huhert, då denne på konungens befallning vill blända gossen, men låter 
beveka sig af hans barnsliga oskuld; samt Arthurs död af en olyckshändelse, h vil ken nu öfver kung Johan 
nedkallar samma olycka och straff, som mordet skulle hafva gjort. Och slutligen skildringen af Constances 
moderliga sorg och raseri, på samma gång mensklig, vilddjurslik och stor; samt kung Johans död och det 
harmoniska slutet på den gripande handlingen. 

Med Richard den 2:dre börjar skildringen af den bekanta striden mellan hvita och röda rosen, mellan husen York 
och Lancaster, en strid, hvars gräsligheter kulminera i Richard den 3:dje, efter hvilken Henrikarne, den 7:de och 
8:de, förbereda det stora tidehvarfvet under Elisabeth. 

Richard den 2:dre var brorson till Edvard den 3:dje och son till »Svarte prinsen» Edvard af Wales, den berömde 
krigaren, samt en af dessa ödesdigra karak-terer, som försynen tyckes hafva bestämt till att framkalla 
vändpunkter i nationernas lif. 

Han lands förvisar Henrik Hereford, hertigens af Eancaster son, och medan han själf är ute på ett onödigt krigståg 
till Irland, återkommer Hereford och fråntager honom riket, stiger på tronen under namn af Henrik den 4:de, och 
bibehåller sig där under de strider, hvilka sedan utgöra hufvudskildringarne i de båda skådespel som bära hans 
namn. 

Richard blir egentligen först i fängelset konung; men han kan icke heller där låta bli att frossa af sin förnedring, 
och då han svarar stalldrängen, som helsar honom: »Hell, höge furste!» med ett »Hell dig, ädle pär!» så är detta 
ett drag af den själfironi, som genomgår hans lynne, men som likväl icke kan hindra honom från den sorglöshet 
som förorsakar hans fall. Richard är ett ögonblick verklig konung, det är i slutet af 3:dje aktens 3:dje scen, när 
han svarar den tröstande Aumerle: 

-»Dubbelt den mig kränker Som än med smickrets gift mig såra tänker ! — 

Eåt hären skiljas åt, och kosan tag 

Erån Richards natt till Herefords solskensdag!)! — 

Anmärkningsvärd för sin skönhet är dessutom scenen mellan trädgårdsmästaren och drottningen i fjärde akten, 
samt afskedet mellan henne och Richard. Men Herefords solskensdag är icke heller bland de klaraste. Redan nu 
börja uppror hota inkräktaren och Aumerles sammansvärjning inviger detta lif af kamp och oro, som sedan så 
lifligt skildras i de båda delarne af Henrik den 4:de. 

Ett nytt bevis på Shakspeares storslagna komposition lemnar just detta straffets omedelbara följande på brottet, 
hvilket utgör en af skuggsidorna i denna, af alla skalder med förkärlek behandlade lek om kronan, som den 
menskliga ärelystnadens högsta mål. Shakspeare tvekar icke ens att, för att åstadkomma denna verkan, låta den 
nye konungen fråga i 5:te aktens 2: dr a scen: 

»Har någon hört utaf min vilde son?».En af de djärfvaste anakronismer, en af dessa som endast stora skalder 
tillåta sig. Stymparen stannar förlägen framför ett faktum som detta, då den djärfve ryttaren sporrar vinghästen 
öfver hindret och fortsätter sitt lopp. Prins Henrik, sedermera Henrik V, var nämligen vid denna tidpunkt 
knappast tolf år gammal. 

Vi återfinna nu den fallne konung Richard i Pom-fret, där han grubblar på att likna sitt fängelse vid världen. 
Exton dödar honom och kommer sedan för att få sin belöning, men får till svar af kung Henrik de bekanta orden: 



»Den älskar icke gift, som gift behöfver!» 

Och vi kunna fullt tro honom, ty Henrik är ingen blodtörstig tyrann, han är endast en uppkomling, som vill stadga 
sitt välde* 

Henrik den å:de, första afdelningen, skildrar händelserna från slaget vid Holmedon till slaget vid Shrews-bury, 
eller tiden från 14 september 1402 till 21 juli 1403. Andra afdelningen från sistnämnda dag till Henriks död, 

1413. 

Dessa tvenne stycken hafva blifvit odödliga kanske mest genom framställningen af den märkvärdige Sir John 
Falstaff, prins Henriks stallbroder, genom prins Henrik själf och Henri k Percy, Hotspur, Northum-berlands son. 
Kungen själf är mindre hufvudperson än dessa tre, af hvilka den siste, eller Hotspur, i första stycket förlorar sitt 
lif redan i slaget vid Shrewsbury. En friskare, ursprungligare figur än denne Hotspur, har säkerligen ingen skald 
förr skapat, och att han faller för den till utseendet lastbare, men i själfva verket kraftsamlande prins Henrik, är 
nödvändigt för gamla Englands ära. Ty vi skola väl ihågkomma, att bakom hela det brokiga vimlet af de 
upproriska skottarne, de vilda sällarne i Eastcheap och den orolige konungen-usurpatorn, står alltid fosterlandet 
som den vinnande eller förlorande parten. 

Båda dessa stycken äro ingenting annat än bilderna af ett jäsande samhälle, som söker stadga sig.Den som skall 
gifva det ära, hvila och lugn, deltar i det vilda lifvet lika friskt som de andra — ty det fordras i sanning en erfaren 
mans vishet och praktiska sans, för att kunna bringa reda i ett sådant kaos. 

Hvad äro väl Ealstaff och Bardolf och Poins och Pistol och hela det vilda, tygellösa följet i East-cheap, annat än 
den råa tidens utväxter, »karbunklarne på tidens ansikte*, som Shakspeare själf kallar dem — och det är endast 
blodaftappning som botar den sjukdomen. Och blod sparas icke heller. Strider och af-rättningar aflösa hvarandra 
oupphörligt. Percy faller. Worcester, Vernon och Douglas falla, somliga för bödelsvärdet, de öfriga i striderna. 
Själfva Ealstaff faller, — men han, den förstockade syndaren, är den enda som stiger upp igen; — han är för 
dålig för slagfältets manliga död och för slug för stupstocken. 

Bland andra, i hög grad kostliga figurer, äro freds-domarne Simpel och Tyst, den förre skrytande öfver en 
stormig ungdom, som han aldrig haft, och karakteriserad af Ealstaff i 2:dra afdelningen, tredje aktens 2:dra scen. 
Den senare beskedligheten själf och prosan och skralheten personifierade, det vill säga, så länge han är nykter. 
Och sedan, scenen med rekryterna: Möglig, Skral, Skugga och Vårta. 

Det är högtider af komisk kraft i allt detta; men det är ingen fin komik med luktvatten och svampdosor; utan det 
är den naturliga, kärnfriska och drastiska komik, som inte tar det så noga med ett vågadt ord, endast det målar 
hvad det skall måla. 

Och midt i all denna brokiga vildhet, finnas scener af den skäraste och djupaste poesi, som scenen mellan den 
döende fadern, kungen och den vilde sonen, hans efterträdare. Det fins intet dramatiskt arbete som eger dess like. 

Och sedan, i styckets slut, när alla frukta att den vilde prinsen skall blifva en lika vild konung; när Ealstaff och 
hans följe vänta för att gifva den nye konungen sin tvetydiga hyllning, huru storartadt afslutas ej skådespelet med 
dessa ord, dem den unge konungenställer till deri som var hans ungdoms onde ande och lustigq narr: 

»Jag känner dig ej, gamle. Tag din bönbok. 

Ej passar hvita hår en narr och gäck! 

Jag drömde länge om en sådati man. 

Så gödd, så gammal och så ogudaktig. 

Nu är jag vaken och min dröm föraktar! 

Gör kroppen mindre och väx till i nåd, 

Eåt bli ett frossa; — vet att grafven gapar Tre gånger vidare för dig än andra.» — 



Henrik den öde är långt mindre ett verkligt, konstmässigt drama, än de föregående, utan mera ett förhärligande af 
den store nationalhjälten Henrik. Man märker detta redan på prologens högstämda ton: 

»Tag hit en flamme-sångmö, som kan stiga Till diktens mest stjärnklara himlar opp! 

Till scen ett rike! Prinsar till att spela 

Och kungar att se på det stolta dramat!»- 

I Henrik den 6:te, I, II och III uppflammar egentligen den vilda striden mellan de håda rosorna som allra 
häftigast. I första delen skildras Dauphins kröning i Rheims och franska folkets resning under Jungfrun från 
Orleans. Man har ansett att detta stycke icke är af Shakspeare, och det är också betydligt olika de två andra. 

Utrymmet tillåter icke att ingå på en nogare granskning af dessa stycken. Påpekas må hlott här 3:dje aktens 3:dje 
scen i 2:dra delen. Kardinal Beauforts dödsscen. Denne ränkfulle prelat har nämligen "mördat den ärorike 
Gloster, lordprotektorn, och dör nu själf i de gräsligaste samvetskval. 

Storartad! är också att se, huru Shakspeare här förbereder Richard den 3:djes ohyggliga karakter. Här ligger i frö, 
hvad som sedan skall utslå i en gräslig blomma. Bland det bästa i dessa trenne stycken är också skildringen af 
Jack Ca des upplopp och teck-ningen af de folkscener som därvid förekomma. Henrik den 6:tes död genom 
Richard är också förfärlig och gripande, men upphöjd i all sin hemska dysterhet. 

Richard den 3:dje skulle man kunna kalla egoismens gudomliga tragödi. Intet lands dramatiska literatur kan 
uppvisa en så stor, så gräslig och så snillrik skapelse. Allt det elände, all den råhet, all den grymhet, som drifvit 
sitt spel i de åtta föregående skådespelen ur Englands historia, kulminera här — men här falla de -också i 
Richards person och med honom. 

Blodskuldens tunga fördömelse har aldrig på en gång mera poetiskt och mera gräsligt uttalats af någon skald, än 
i de vilda, sorgtyngda drottningarnas bittra utbrott. Margaretha, Elisabeth, Anna och hertiginnan af York äro h 
var för sig tragiska gestalter af storslagen sanning och kraft, och man kan med skäl säga, att de fylla luften med 
förbannelser. 

Djupare och med eldigare drag börjar intet skådespel än detta. Ståtligare och mera försonande kan svårligen 
något sluta. Detta är ett verkligt sorgespel, ty det väcker både medlidande och fruktan. Uppränningen till det 
ligger i Richards monolog vid Henriks lik; sin afslutning får det på det blodiga slagfältet vid Bosworth, öfver 
hvars jord Richmonds sol gar upp för att belysa en ny och lyckligare tid. 

4. Shakspeares verk (fortsättning). 

Shakspeare har förhärligat och straffat de förnämsta menskliga passionerna och svagheterna i sina stora 
sorgespel. Han har i Kung Eear hållit spegeln för fåfängan och själf kärleken, i Macbeth för ärelystnaden, i 
Othello för svartsjukan, i Hamlet för bristen på handlingskraft, i Timon af Athen för slöseriet och 
godtrogenheten, i Ti tus Andronieus för hämdlystnaden och i Romeo och Julia för kärleken och hatet.Det vore i 
hög grad frestande, att söka skildra skaldens sätt att i sina stycken låta dessa menskliga svagheter och lidelser 
utföra sitt dystra förstörings-arbete med de karaktärer, hvilka de tagit i besittning, och att för skådespelaren 
påvisa de djupa guldgrufvor för menniskoframställningens konst, som i dem gömma sig; men då en sådan 
granskning af dem alla skulle vara oförenlig med detta arbetes omfång, vill jag inskränka den närmare 
redogörelsen till ett af dem, nämligen Kung Eear. 

Detta sorgespel, det hårdaste och mest dystra af alla Shakspeares tragödier, leder, liksom Julius Cesar, Macbeth 
och Othello, sitt ursprung från första åren af det sjuttonde århundradet, det vill säga mellan 1603—06. Det var 
under denna tid, som skalden i fulla blomman af sitt snille och sin skaparkraft, vågade sig på lösningen af de 
mest djärfva och djupsinniga psykologiska problem. 

Man vet tiden för »Kung Eears» författande därigenom, att år 1604 afdömdes i Eondon en hexprocess, i h vil ken 
de af Edgar, under hans förstälda vansinne, anropade onda andarnes, Elibbertigibbets, Obidi-cuts, Hopp-dans’ 



och Mahus’ namn för första gången förekomma. 


Ämnet till sitt sorgespel tog Shakspeare nu, som så ofta förut, från Holinshed, sin älsklingskronikör, hos hvilken 
den finnes i enklaste gestalt och utan tragisk upplösning. Det fans också förut en dramatisk hearhetning från 
1594, af Edward White. Till den andra, i Lears historia inflätade handlingen om Gloster och hans söner, fick 
Shakspeare anledning genom ett ställe i Sidneys »Arkadia». 

Att Kung Lear gjorde ett djupt och lifligt intryck på skaldens samtid, visar sig häst däraf, att på ett och samina år, 
1608, utgåfvos icke mindre än trenne kvarts-upplagor af sorgespelet. Den närmast följande tiden stälde det icke 
så högt som Macheth och Hamlet, och det var först den hekante tyske skådespelaren SCHRÖDER, som genom 
sin utmärkta framställning af hufvudrollen införde det i den nyare tiden. I själfva England harman gått så långt i 
missförstående af skaidéns mening, att man ändrat slutet och låtit allt få en lycklig upplösning. Sedan nämligen 
hrottet fått sitt straff i Ed-munds, Regans och Gonerils personer, segrar dygden i Edgars och Cordelias — hvilka 
gifta sig med hvarandra och sluta stycket med en festmåltid. 

Så ändradt är det nog troligt, att stycket mera tilltalade den Stuartska restaurationens engelsmän, och det är fara 
värdt att det också i denna gestalt skulle hättre kunna tilltala vår tids slappa nerver, för hvilka det nu förefaller allt 
för hlodigt och vildt. 

Och dock är det på samma gång det mest storartade sorgespel och den djupaste psykologiska karaktärsmålning, 
som någon skald lyckats framställa. Låt oss endast tänka på dess innehåll, och vi skola se huru ensamt det är i sitt 
slag: 

En åldrig konung heslutar sig för att åt sina döttrar och deras män afträda sitt rike och sin krona, för att själf njuta 
ro på sin ålderdom. Men till sina stora gåfvor lägger han tyvärr lystnaden efter, ett krypande smicker, som han 
själf uttryckligen och offentligt beställer af sina harn. Så kommer hans älsklingsdotter, som icke vill nedlåta sig 
till denna fula lögn, för att vinna rike och makt. Eadern låter henne draga hort med den främmande mannen, som 
ensam vet att värdera den förskjutna*, och faderns förbannelse blir hennes enda hemgift. 

Naturligtvis återfaller inom kort denna förbannelse tungt på hans eget hufvud, i det de smickrande dött-rarnes 
tjenstaktighet förvandlas i trots, deras hycklande kärlek i öppen missaktning och slutligen i hjärtlöst affall. 

Vansinnig, i vanmäktigt raseri, ombrusad af storm och oväder på den nakna heden, med knapp nöd undkommen 
döttrarnas mordplaner, irrar nu den konungslige gubben omkring utan huld och skydd, och blir på detta sätt ett 
föremål för det djupaste medlidande, för den mest gripande tragiska rörelse, som någon varelse kan uppväcka. 
Men icke blott han ensam vrider sig under det grymma ödets gissel. Som han af nyckförskjutit sin 
älsklingsdotter, så har hans trognaste tje-nare, Gloster, af fruktan förskjutit sin ende son. Snart straffas också 
denna svaghet på ett förfärligt sätt. Glo-sters förbindelse med den misshandlade konungens vänner röjes af 
samma skurk, som förstod att väcka hans misstankar mot den legitime sonen, och vi blifva vittne till en 
våldshandling, som nästan står ensam i skådeplatsens historia. Lears yngre dotter, den mildaste af de båda 
kvinliga vilddjuren, hånar och misshandlar den fangslade, gamle mannen; hennes make rifver ut hans ögon och 
låter sedan kasta honom, blind och blödande, ut på landsvägen — och nu upprullas för den af alla dessa 
gräsligheter öfverretade åskådarens blickar ett dubbelskådespel af den oerhördaste, mest skakande tragiska 
effekt. 

Här den blinde, misshandlade, hånade fadern, ledd af den högsinnade son, som hans misstro kastat ut i det 
djupaste elände; — där den vansinnige gamle kungen, förföljd af siila egna barn, i vanmakt vridande sig under 
alla själskvalens marter, skyddad af den trogne vasallen Kent, som hans öfvermodiga despotlynne hånat och 
förolämpat, och böjande sig under narrens svidande piskslag, när denne håller framför honom spegeln för hans 
förflutna lifs oerhörda dårskap. 

Och ändå återstår det värsta af allt. Att de båda ovärdiga döttrarna, upptända af svartsjukt hat, blifva hvarandras 
gissel — däri se vi snarare en mildring än en stegring af deii tragiska effekten. Med en viss tillfredsställelse 
följer åskådaren de båda krönta furiernas uppflammande kärlek till Edmund, hvars hänsynslösa skurknatur 



imponerar på dem, medan de själfva äro endast verktyg för lians själfviska planer, — liksom för öfrigt alla, med 
hvilka han kommer i beröring. Vi tillropa den tjenare vårt bifall, som på stället sticker ned Cornwall, Glosters 
högfurstlige bödel, och i Regans och Gonerils svartsjuka se vi ändtligen straffet för dem båda. 

Men nu återuppträder Co r del i a, konungens ädelsinnade, genom förolämpningar och olyckor ännu mera sedligt 
upphöjda dotter. Hon griper in i handlingenför att rädda sin far — och hon faller. Besegrad och fången, dör hon 
en smädlig död, då endast ett uppskof af några minuter hade varit tillräckligt för att åter lyfta henne till frid, ära 
och lycka. 

Den gamle Lear återfår sitt förnuft, endast för att så mycket klarare inse sitt förfärliga brott, endast för att blifva 
vittne till den återvunna dotterns dödande, och för att själf fara hädan i ett brustet fadershjärtas outsägliga 
jämmer. Utan ånger, med obrutet trots, gå Regan och Goneril till förintelsen. Edmund, den ondaste af dem alla, 
faller manligt i striden, fullt medveten om sin stolta, genialiska kraft och med det triumferande utropet på sina 
läppar: 

»Edmund var älskad dock!v 

Och endast ett svagt ljusskimmer upplyser till slutet detta gräsliga kaos, denna den segrande ondskans oerhörda 
orgie, då ändtligen händelsernas ledning faller i Albaniens och Edgars händer, och den förre ger en utsikt öfver 
en bättre framtid i de bekanta slutorden: 

»Värst led den äldste. Vi, som äro unga. 

Ej härda ut en lefnads kval, sl tunga!» 

Detta utgör tragödiens handling. Är nu detta endast en vild fantasi af skalden, är det en godtycklig lek, i hvilken 
tillfället drifver sitt ironiska s£el, eller är det ett hopande af gräsligheter, endast för att kittla nerverna på en rå och 
gräslighetslysten åskådarhop? 

Nej, Kung Eears dystra sorgespel är mera än så: det är den urartade mensklighetens tragödi. Redan Glosters 
uttryck: 

»Vi ha det bästa skådat af vår tid», 

tillkännagifver att bättre förhållanden funnits, och framställer de uppträdande hufvudfigurernas måttlösa lidanden 
som abnorma företeelser. Den bäfvan, som vid sådana tillfallen genomströmmar menniskosjälen, ställes, enligt 
åskådningssätt et på Shakspeares tid, i förbindelsemed sällsamma naturrevolutioner; sol- och månförmörkelser 
förkunna nu, liksom vid Cesars mord, »då graf-varne gäspade och svepta lik på Romas gator jämrade och 
kvidde», att den sedliga världsordningen är rubbad i sina grundvalar. 

Och ur denna, den sedliga världens snedhet, utgår nu sorgespelet som det ondas vilda utbrott, för att återställa 
den rubbade jämvikten, liksom åskvädret, då det rensar den tunga luftkretsen och skänker djur och växter en ny 
och friskare luft att andas och röra sig uti. 

Eåtom oss nu betrakta karaktärerna. 

Midt i ovädret, liksom midt i glansen, står den gamle Eears jättelika gestalt, bärare af hufvudhand-1 ingen och 
det tragiska intressets hufvudföremål. Han har herskat länge och lyckligt, värdigt och verksamt, fruktansvärd för 
sina motståndare, omgifven af alla höghetens attribut, »hvarje tum en konung», som han själf säger. Men hela 
nyckeln till hans karakter ligger däruti, att maktens rökverk stigit honom åt hufvudet; han blir icke galen under 
styckets lopp, han är det redan till en del vid handlingens början. Den första motsägelsen lönar han med en 
förbannelse, ehuru den kommer från hans mest älskade barn. Han syndar af säkerhet och själföfverskattning, 
därför lemnar han makten ur händerna och fordrar dock oafkortade alla maktens attribut, som om han i sin egen 
heliga person skulle bära motvikten för alla ödets vexlingar och nycker. Detta är i första rummet hans tragiska 
skuld. Och icke nog därmed. Huru har han uppfostrat sina båda döttrar, hvilka sedan blifva hans bödlar? Jo, i 
förställning och kryperi — och af dem vill han nu skörda kärlek och vördnad. Huru behandlar han sin redbare 



trotjenare Kent? Jo, med otaek och hån. 

Se där prologen till det uppskakande sorgespelet. 

Och först nu, när all världens jämmer och elände, när själfva naturens raseri hryter ut öfver den olycklige 
guhhens hufvud — först nu, i sitt fullt utvecklade vansinne, får han ögonen öppnade för hela ihåligheten i sin 
forna glans. När ögat sluter sig för det närvarande, dä ser han klart i det förgångna. Då utropar han:»Nej! nej! de 
äro icke att lita på! De sade mig, att jag förmådde hvad som helst. Det är lögn! Jag förmår inte motstå en 
frossbrytning! 

Om Regan och Goneril hafva vi redan talat. De äro produkter af sin skefva uppfostran; energiska karaktärer, som 
genom vana vid förställning drifvits till ondt. 

Gloster är Kung Lears sidohild; men ädlare än han. Han försyndar sig mot naturens rätt, i det han förskjuter sin 
laglige son, och därför straffas hari förfärligt. Aldrig har den redliga, men svaga lättrogen-heten och räddslan af 
någon skald hlifvit hårdare straffad, än här i Glosters person. 

Edgar, hans son, är en af Shakspeares intressantaste gestalter. Han spelar vansinnig för att rädda sitt lif. 

Själfmord för att rädda sig, faller honom icke in, därtill är han en för sund och kärnfull natur. Han glömmer sitt 
eget elände vid åsynen af kungens: 

»När vi en större se med nöden kämpa. 

Lätt sorgen öfver egen nöd vi dämpa» — 

Så uttalar han ett ädelt hjärtas trosbekännelse. Och snart bevisar han det ännu bättre, i det han gör sig till den 
blinde faderns stöd och ledare. Och hur sant manligt tröstar han honom icke i hans elände; 

-»Man måste tåla Sin bortgång hädan, som sin ankomst hit; 

Att vara mogen, det är allt!» — 

Cordelia, den vackra ljusglimten i denna brottets natt, är heller icke utan brist, hon har också sin skuld att bära. 
Hon är Lears dotter, hon är stolt, hon har hans blod i sina ådror. Hon är trotsig i sin renhet gent emot fadern och 
systrarna. 

»Ar bristen på en hal och slipprig tunga. 

Som talar meningslöst, är det mitt brott, — 

Ty hvad jag vill, det gör jag tyst likväl; —Eny viska skådespel are. 

Så målar hon sig själf. Och i denna öfverdrift af ärlig sanningskärlek, ligger grunden till hennes olyckor. Hon är 
en af dessa menniskor, — stora, men olyckliga — som brytas därför att de icke låta böja sig. 

Edmund är en af Shakspeares djärfvaste och mest fullblodiga skurkar, en skurk af fri vilja och mogen 
öfvertygelse, för hvars genialiska andekraft vi måste böja oss, om vi också rysa för det sätt på hvilket han 
använder den. Han är en värdig frände till Richard, till Eaulconbridge och Jago, och han dör manligt i det stolta 
medvetandet att han, trots allt, likväl varit älskad som få. 

Till slut några ord om det i hög grad snillrika sätt på hvilket Shakspeare i detta stycke låter narren uppträda. Han 
har med denna figinl uppstält för skådespelaren en af de svåraste uppgifter, som någon kan få att lösa; men på 
samma gång också en af de tacksammaste. Narren är på en gång en öm vårdare och en obarmhärtig gisslare, och 
bittrare än någon galla är den ironi, hvilken detta Kung Lears lefvande samvete inlägger i den bekanta visan på 
heden: 

»Och den som är klen till förståndet, gudnäs, 

Hållilä uti storm och i regn, 

Eår hälla till godo med hvad som bestås. 



Ty regnet det regnar livar eviga dag!» 

IV. Engelska skådespelare. 

I. Garrick. Macklean. (1690— *797) 

Sedan William Shakspeares ära slumrat ett helt sekel i grafven, väcktes den ånyo till lif af en af de förnämsta 
skådespelare, som den engelska teatern har att uppvisa.Hans namn var David Garrick. Han föddes i Hereford 
1716 och var son till en fransk hugenott, en köpman, som efter nantesiska ediktets upphäfvande tagit sin tillflykt 
till England. Eadern var infanterikapten och David visade redan tidigt stora anlag för skådespelarkonsten. 

Vid 11 års ålder spelade han redan i sällskap med jämnåriga kamrater. Han återgaf sergeant Kites roll i 
»Rekrytvärfvaren» af Earquhar. Detta hände 1727. 1730 skickades han till Eissahon för att lära sig handeln i stort 
och 1736 till Eondon för att studera rättsvetenskap; men David kände hvarken böjelse för det ena eller det andra; 
en okuflig lust förde honom till teatern. Han debuterade i landsorten under namnet Eyd dal, för att kunna vara 
okänd, i fall han misslyckades. Af samma orsak valde han till sin debutroll negern Aboon uti Southerns tragödi 
»Oroonoke», en roll som spelades med mask. 

1741 vågade han ändtligen uppträda i Eondon och han spelade då Richard ITT. Hans uppträdande blef en 
storartad triumf, och snart blef han lika namnkunnig både som tragisk och komisk skådespelare. Han spelade 
samma kväll Kung Eear och Abel Drugger, en snusbod-betjent, och båda lika illusoriskt. 

Samtidiga med honom voro skådespelarne Mack-EEAN, Quin, Barry samt skådespelerskorna CIBBER och 
WOEEINGTON. 

Garrick stod i någon kärleksförbindelse med miss Woftington, och det var fråga om att de skulle gifta sig med 
hvarandra. De gjorde tillsammans en konstresa genom England och Irland ; när de kommo tillbaka från denna, 
passade Macklean på att låta hvissla ut Garrick, och mellan dem utspann sig nu en strid, som slutade med 
Garricks seger. Garrick blef nämligen inom kort direktör för Drury-Eane-teatern, och ungefär samtidigt blef Quin 
ledare af Covent-garden och de båda direktörerna lågo i ständig fejd med hvarandra. Garrick förstod att när 
Covent-garden skulle börja fälttåget, så ämnade den göra det med Romeo och Julia, ty Quin hade tagit med sig 
från Drury-Eane Barry,Engelska skådcsjtelarc. 67 

Cibber och Woffington, sedan Garrick gift sig med en annan. Garrick hade själf instuderat miss Cibber i Julias 
roll och Barry i Romeos, och rivalen ämnade således slå honom med hans egna vapen. Han måste således själf 
skaffa sig en ny Julia, och en sådan fick han också i en miss Bellamy från Dublin. Kunde han således vicke vinna 
segern, så kunde han åtminstone göra sin rival den stridig. 

Romeo och Julia spelades således på båda teatrarne samtidigt och tjugo dagar utan uppehåll, men då tröttnade 
Covent-gardens direktör och gaf en annan tragödi. Garrick åter stannade på valplatsen och gaf sin tjugonde-första 
representation af Romeo och Julia. 

Barry hade blifvit mycket beundrad som Romeo; men Garrick å sin sida, hade ur Romeos roll framlockat nya 
skönheter, som ingen anat där, och segern var oafgjord mellan de bägge skådespelarne, om också Drury-Eane var 
den segrande skådeplatsen. 

En snillrik dam af värld som sett båda skådespelarne, uttalade sin åsikt om deras spel i följande ord: »I 
trädgårdsscenen var Garrick så eldig, så glödande, att om jag varit Julia, så skulle jag fruktat att han hoppat in till 
mig genom fönstret; och Barry var så öm och så förledande, att om jag varit Julia, så hade jag hoppat ut till 
honom!» 

17&3 gjorde Garrick en resa på kontinenten och kom icke tillbaka till Eondon förrän 1765. Han besökte under 
denna färd Tyskland, Italien och Erankrike, och mottogs i Paris på det mest smickrande sätt. Han lärde där känna 
Clairon och Préville, hvilka då båda stodo på höjden af sitt konstnärskap och sitt rykte. Det finnes från detta hans 
besök i Paris, tvenne anekdoter om Garrick, hvilka äro betecknande för hans stora skådespelarförmåga. Han var 
en afton inbjuden till M:lle Clairon, och den stora skådespelerskan reciterade under kvällens lopp några scener ur 



Racines och Cor-neilles tragödier, medan Garrick framsade Hamlets och Macheths monologer. 

Därpå herättade han, hur han lärt sig att sant och naturligt återgifva Lears vansinne. Han hade nämligensett en af 
sina vänner hlifva vansinnig, i det han hade den olyckan att låta sitt harn falla ut genom ett fönster. Garrick 
återgaf nu den olycklige fadern, i det han stödde sig mot en stol som förestälde fönstret och låtsade leka med 
harnet, som han plötsligt tappade ur händerna. I detta ögonblick återgaf han på ett så gripande sätt den armé 
faderns förtviflan och plötsligt utbrytande vansinne, att tårarne störtade ur alla de närvarandes ögon, och Clairon 
utom sig af förtjusning skyndade fram och omfamnade honom under utropet: »Vous étes un grand comedien! 
pius grand que nous autre!» (»Ni är en stor skådespelare! mycket större än vi!») 

En annan dag gjorde han i sällskap med Préville en promenad till häst utanför Paris, och medan de samtalade om 
sin konst, föll det Préville in att på hästen föreställa en drucken. Garrick applåderade honom lifligt; men 
anmärkte att det fattades en sak för att illusionen skulle varit fullständig: han var inte nog drucken i b e n e n! 

»Vänta!» utbrast Garrick, »så skall jag visa er en engelsman som, sedan han till middagen druckit ur fyra buteljer 
portvin, har satt sig upp på hästen för att rida hem till sin landtgård!» 

Och på ögonblicket började han nu återgifva ruset i alla dess grader. Först började han med att skrika och hojta, 
sedan smälde han med piskan och begagnade sporrarne i otid, så att hästen stegrade sig och började falla in i 
galopp; därpå tappade han piskan och släppte tyglarne, fotterna halkade ur stigbyglarne och slutligen föll han af 
hästen orörlig som en hösäck, och detta så naturligt, att Préville uppgaf ett rop af förskräckelse, hoppade af sin 
häst och skyndade fram till den affallne. Hans förskräckelse ökades, då Garrick inte rörde en lem. Han torkade 
dammet af hans ansikte och frågade orolig och upprörd om han hade skadat sig. Då öppnade Garrick en smula på 
ena ögonlocket och sade med den drucknes lallande ton: »Tag hit litet mera po-port-vin!» — hvarpå han hastigt 
skyndade upp och återtog frisk och sund, sitt vanliga utseende.Engelska skådespel are. 

Préville omfamnade honom och utropade: »Tillåt lärjungen att tacka mästaren för lektionen!» 

Garrick var författare på samma gång som skådespelare, och af hans tjugusju lustspel hafva några, och bland dem 
särskildt High Mfe beloiv stairs (Herrskaps-lif i kökskammaren), The It/ing valet (Den lögnaktige betjenten) och 
The clandestine marriage (Det hemliga giftermålet) bibehållit sig på repertoaren ända tills i våra dagar. 

1776, således vid 70 års ålder, drog han sig tillbaka från scenen och tillbragte de få återstående åren af sitt lif på 
sitt landtgods i Hampton. Som ett bevis på den aktning han åtnjöt, må här anföras, att då han följande året på 
galleriet bevistade en af underhusets sammankomster, och huset skulle hafva en hemlig öfver-läggning, hvarför 
alla åhörare utvisades, — så fick Garrick ensam stanna kvar inne. Två af underhusets förnämsta medlemmar, 
Burke och Fox, den blifvande ministern, förklarade nämligen, att det var underhuset ovärdigt att utvisa den man, 
som lärt dess flesta medlemmar talets konst. 

Garrick dog den 20 januari 1779 och efterlemnade en förmögenhet af 140,000 pund, omkring 2 A million kronor. 
Han begrofs med nästan kunglig pomp och ståt. Fyra af Englands förnämsta adelsmän uppburode fyra hörnen af 
bårtäcket öfver hans kista. Han fick sin hviloplats vid Shakspeares fötter, i Westminster Abbey. Hans hustru 
afled först 1822, nära hundraårig. 

CHARFES MACKFEAN, Garricks rival, var född långt före honom, nämligen 1690 och afled långt efter 
honom, eller 1797, således 107 år gammal. Han var irländare och hans första ungdom var full af äfventyr. Han 
rymde fyra gånger från sin familj och återfördes till den lika många gånger; — han var lindansare, boxare och 
marknadspajazzo om hvartannat. 

1733 debuterade han på Drury-Fane. Han blef inom kort publikens gunstling; men han hade ett häftigt och 
obändigt lynne och detta förde honom mer än en gång i olycka. En gång hade en af Mackleans kamrater tagit den 
peruk, som denne skulle begagna. El Iträta uppstod och Macklean fattar i vredesmod en käpp, begagnar den som 
lans, samt stöter den i ögat på kamraten med sådan fart, att den intränger i hjärnan — och dagen därpå var den 
olycklige död. 



Denna händelse fördystrade hela hans lif. Men samma elaka lynne tvang honom att snart lemna Drury-Lane, 
hvarefter han hildade ett nytt sällskap, påHay-market, där han var på en gång direktör, instruktör, aktör och 
literatör. Senare lemnade han teatern och öppnade ett värdshus. Där hrukade han för sina gäster uppläsa 
Shakspeares stycken, och han inströdde i dessa läsningar anekdoter och pikanta reflexioner, hvilka gjorde dem 
mycket begärliga och omtyckta. Men hans folk hestal honom, han kom på ohestånd och slutligen måste han på 
nytt ingå vid teatern, där man hade den sorgliga synen att se den gamle skådespelaren öfverlefva sig själf. 

Man säger att han spelade ännu vid nittiofem års ålder. Ihland svek honom likväl minnet; men då hade han alltid 
till hands ett litet tal, hvaruti han anhöll om' publikens öfverseende. På hans sista teatertid måste dock alltid en af 
skådespelare i full kostym stå färdig att intaga den gamles plats, i fall krafterna skulle svika honom. 

Smärtan öfver hans ende sons förlust, dödade slut-liigen den gamle skådespelaren, sedan han på detta sätt redan 
länge hade öfverlefvat sig själf 

2. Bellamy. Kemble. Siddons. Kean. (1797—1870.) 

Bland stora engelska skådespelarnamn efter Garrick kunna vi nämna Sheridan (skaldens far), Philip Kemble och 
Charles Kemble, deras syster Sarah Kemble, gift Siddons, Macready och Edmund Kean, samt damerna 
Pritchard, Clive, Abington och Yates.Engelska skådespelare. 

n 

MISS Bellamy, den vackra irländskan, som Garrick skaffade till Eondon, för att spela Julia, hade sedan många 
och omvexlande öden, hvilka kunna vara lärorika att dröja vid. 

Vid hennes namn knyter sig en af vändpunkterna i Englands teaterhistoria. Det var nämligen brukligt ända från 
Shakspeares tid, att den högre aristokratiens manliga medlemmar samt hofvets kavaljerer hade plats uppe på 
scenen, där de sutto på stolar vid avantscenerna. Stolarne hade visserligen kommit bort; men i stället hade de fina 
herrarne stannat i kulisserna, och mycket oskick hade sitt ursprurfg från denna dumma och olämpliga vana. 

Andra gången miss Bellamy uppträdde på teatern i Dublin, för h vil ken Sh er idan var direktör, passade en af 
dessa herrar, troligen något drucken, på då den unga skådespelerskan passerade förbi honom nere vid 
avantscenen, att för öppen ridå kyssa henne på halsen, hvarvid hon ögonblickligen vände sig om och betalade 
hans djärfhet med en duktig örfil. Denna hennes dristiga själfhämd emottogs med en skallande bifallssalva från 
publiken, och efter aktens slut tvangs den unge herrn af vicekonungens adjutant, major Macartney, att göra 
skådespelerskan och publiken offentlig ursäkt. 

Någon tid därefter utkom ett reglemente, som förbjöd alla främmande personers närvaro på scenen, och 
därigenom gjordes mera för den engelska teaterns höjande, än någonsin förut. 

Det var en tid, då miss Bellamy åkte efter sex hästars spann och vältade sig i guld, uppburen som hon var, lika 
mycket för sin talang, som för sin skönhet. Men hon kunde icke spara, hon var lika god som hon var lättsinnig, 
och en dag, sedan åldern kommit och alla hennes beundrare flytt sin kos med ungdomen, stod den förr så 
beundrade och uppburna skådespelerskan utfattig och förtviflad nere vid Themsen, färdig att genom ett själfmord 
göra slut på sitt lif. Hon räddades därifrån utaf en som var fattigare än hon själf, en stackars moder, som hade 
kommit dit i afsikt att dränka sig själf och sitt barn, och åt hvilken hon gaf sitt sistaguldstycke, hvars förlust hon 
förut ansett sig icke kunna öfverlefva. Denna handling bragte henne välsignelse; hon gick tillbaka igen till sitt 
torftiga hem, och i stället för att taga lifvet af sig, skref hon sina memoarer — och då dessa inom kort upplefde 
fyra upplagor, är det troligt att de skyddade hennes sista dagar för elände och brist. 

Eyckligare än hon, och åtnjutande odelad aktning, var SARAH Kemble, hvilken vid 20 års ålder debuterade på 
Drury-Eane som Portia i »Köpmannen i Venedig». Hon egde stort och berättigadt anseende både som konstnär 
och menniska, och öfverhöljdes med hedersbetygelser från alla håll. Hennes bästa roller voro Eady Macbeth och 
Drottning Katarina i »Henrik VIII». Hon är äfven känd som skulptris, och flera af hennes arbeten, bland andra en 
porträttbyst af Adams, Eörenta staternas president, hafva blifvit mycket berömda. Hon lemnade scenen 1812, och 



uppträdde sedan endast en gång till, nämligen 1816 i Edinburgh, på en representation till förmån för brodern, 
CHARLES KEMBLE, liksom den äldre brodern Philip Kemble, en utmärkt skådespelare. Sedan sysselsatte hon 
sig med att utbilda sin brorsdotters, Anna Kembles, störa anlag för scenen. Denna blef också sedermera högt 
berömd i Amerika, både som skådespelerska och författarinna. 

Hela familjen Kemble utmärkte sig både inom konst och vetenskap. En son till Charles, John Mit-chell Kemble, 
är känd som framstående arkeolog. 

Nu några ord om den siste af de stora engelska skådespelarne: Edmund Kean. 

Han var född i London, man vet icke af hvilka föräldrar. I sin barndom var han först lindansare, sedan aktörselev, 
och som sådan spelade han på Drury-Lane än kärleksgudar och änglar, än djäflar och dvärgar. Man ville sätta 
honom i skola, det ville han inte; — man satte honqm dit ändå — då rymde han och blef skeppspojke. 

Ombord gjorde han myteri och fick smaka daggen, hvarefter han kördes bort. Han kom nu tillbaka till London 
och spelade på värdshusen Richard III ochOthello — ingenting mindre än så! Och han var då tolf år! Byron fick 
en gång af en händelse se honom spela, och applåderade tolfåringen. Det var hans konstnärliga dop, och han blef 
också lika vild och lika genialisk som faddern. 

Strax därefter bildar Kean en egen trupp, och den ökas allt mer och mer. Efter någon ny galenskap lemnar han 
London, och truppen följer honom. Han genomströfvar provinserna, spelar i alla möjliga och omöjliga skjul och 
lador, Hamlet, Arlekin, Macbeth eller Pajazzo — allt som det faller sig. 

Han boxas, han dansar på lina, han är buktalare — med ett ord: allt! Han är lika outtröttlig i arbete och 
ansträngningar, som i upptåg och utsväfningar. Han slåss, han dricker, han är öfverhopad med skulder, han jagas 
af sina fordringsegare, han undkommer dem, eller också skickar han af dem, genompiskade och belåtna. 

På en af dessa sina irrfärder träffar han en miss Shapman, lika fattig och lika hemlös som han själf; henne gifter 
han sig med utan att ega en penny — man skulle kunna säga, att det är hunger och törst som ingå äktenskap med 
hvarandra. 

1814 dyker han åter upp i London. Han spelar återigen Richard III, men på annat sätt än vid tolf års ålder, och 
sedan Sht/lock i »Köpmannen». Publiken störtar i massor tiW teatern, huset är nära att ramla af bifallsropen och 
applådåskorna. Dagen därpå är Shylock förvandlad till Romeo, och samma bifall, samma jubel! Hans rykte växer 
till ett världsrykte och lyckan kommer med ryktet. Trots allt sitt slöseri blir han en rik man. Han fördunklar de 
högättade lorderna genom sin elegans, han åker i vagn med fyra hästars spann, eller också roar han sig med att 
promenera på Londons gator förande ett tamt lejon i band. Han utmanar den allmänna uppmärksamheten, utan att 
någonsin kunna eröfra den allmänna aktningen. Man beundrar — och beklagar honom! Han gör uppseende 
genom de skandaler han ställer till, och trots all den beundran han väcker, måste han två gånger fly från London 
för att 

Hedbergy DDamatilc. 4undgå rättvisans hand och den allmänna rättskänslans afsky. 

Slutligen, i förtid utbrunnen, förstörd på samma gång genom sina excesser och sitt snille, dör han, nästan tiggare, 
i Richmond den 15 maj 1833, ännu inte femtio år gammal. 

Eör hvar och en som valt den lysande, men farliga banan af ett lif för och på scenen, må denna skildring af en 
konstnärs missriktade menniskolif, vara en allvarlig och dyster varning. Så mycket snille och så mycken 
förnedring! Huru kunna de rymmas i en menniskosjäl? 

Jo, därför att ingen bildning odlat och lyftat den! Jag menar icke blott ytans bildning och icke endast förståndets 
— jag menar hjärtats bildning framför allt! 

Barnet från gatan och krogarne, lindansaren och pajazzon — hvad kunde han blifva utan ljus och odling? Jo, ett 
bräckligt käril, som sprängdes sönder af den mäktiga gudagnistan inom honom, därför att denna gnista af en 
otyglad fantasi blåstes upp till en vådeld, i stället för att en odlad själ skulle förvandlat den till en värmande låga. 



Snillet är en farlig gåfva, när icke sinnets jämnmått blifvit menniskan gifvet som dess lagstiftare. Lika stor som 
Kean därför bör stå i skådespelarnes minne som konstnär, — lika varnande och afskräckande må han vara dem 
som menniska. 

Englands nyaste skådespelarkonst har icke mycket stort att uppvisa. Två namn stiga dock upp öfver mängden: 
Phelps och Charles Kean, son till Edmund. De äro båda Shakspeare-framställare af framstående för-tjenst. 

Phelps har på Sa dier-Wells-teatern uppfört de flesta af Shakspeares stycken, och uppfört dem med en hittills 
oerhörd prakt i scenisk utstyrsel, en prakt som dock icke lär vara uteslutande lycklig för styckena själfva. 
Shakspeare fordrar enkelhet; öfverlastad prakt anstå icke hans stora och snillrika skapelser. 

Englands nutida skådespelarkonst lider af förkonstling och öfverdrifvet patos. Man skriker, man snyftar och 
hojtar med tonvexlingar och konststycken utan allända — men publiken vill ha det så. Engelsmännen äro numera 
ett uteslutande praktiskt folk, de vilja icke reflektera — därför måste skådespelaren lägga an på skrikande 
effekter och breda på så bjärta färger, att ingen kan misstaga sig på hvad han menar. 

Man bör dock kunna hoppas, att detta endast är ett öfvergående ondt, och att den sanna skådespelarkonsten aldrig 
skall kunna dö ut hos ett folk, hvars störste skald uttalat de minnesvärda ord, hvilka borde stå ristade i guld 
ofvanför alla scener i världen: 

»Ty all öfverdrift strider mot skådespelets art och afsikt, hvars ändamål från början varit och ännu är, att hålla 
fram liksom en spegel för naturen, att yisa dygden dess egna anletsdrag, lasten dess egen af bild, och det nu 
lefvande släktet, som är samtidens kropp, ett troget aftryck af dess gestalt!» 

V. Den franska teatern, 

i. Inledning. 

Som förut är nämdt spårar man de första försöken till det franska dramats framträdande långt tillbaka i tiden, och 
de första haltande stegen togos äfven där på mysteriernas och moraliteternas område. Vi hafva talat om Karl V:s 
privilegium för »Confréries de la passion» och för »Clercs de la Bazoche», de andliga och de världsliga 
skådespelens representanter, samt om de senares efterträdare, »Ees enfants sans souci», i hvilkas spel den franske 
skalden CEEMENT Marot deltog genom författandet af komedier. 

Erån denna tid framstår särskildt ett stycke, som ännu långt in i våra dagar visat sig ega lifskraft nogatt väcka 
bifall och intresse. Det är den 1480 af PIERRE BLANCHET författade farsen Advokaten Pathelin, hvars af 
domaren oupphörligt upprepade förmaning: »Reve-nons å nos moutons» (»Eåt oss återkomma till våra får») 
blifvit ett stående ordstäf både i Erankrike och andra länder. Eör den svenska teaterpubliken är den muntra farsen 
väl bekant genom den omarbetning till buffa-operett, som med Jacopo Eoronis spirituela musik gått öfver scenen 
på landets första teater. 

Den förste egentliga tragediförfattare som möter oss på den franska dramatikens område, är Etienne JODEEEE, 
sieur DE Eymodin, född i Paris 1532. Hans båda tragedier Cleopatre captive (Den fångna Cleopatra) och Didon 
se sacrifiant (Didos själfuppoffring), uppfördes 1552 inför Henrik II och hans hof. Genom dem blef Jodelle 
grundläggare till det s. k. klassiska dramat i Erankrike, hvilket byggdes på de tre enheterna, sådana de framstå i 
Aristoteles’ teori; nämligen handlingens enhet, rummets enhet och tidens enhet; en förträfflig teori i sig själf, 
men som allt för trångt och ensidigt uppfattades både af Jodelle själf och den honom närmast följande Ea 
PEROUSE, h vil ken 1555 öfversatte tragedien Medea af Sene ca och i detta arbete satte den allt för trångt 
uppfattade teorin i fullständigt system. Denna hans öfversättning är äfven i det fallet märklig, att den var det 
första franska sorgespel som skrifvits på sexfotade jamber, eller den s. k. Alexandrinen, som sedan fortfarande 
blifvit den nästan uteslutande formen för det franska versskådespelet, vare sig det framträder som sorgespel eller 
komedi. Man anser att Alexandrinen uppstod i Erankrike redan i I2:te århundradet och att den fått sitt namn efter 
en 1184 gjord bearbetning af Alexandersagan, nämligen llomnan d'Alexandre, i hvilken detta versslag för första 
gången fick en allmännare användning. Denna vers, med sin bestämda takthvila efter den tredje jamben, ansågs 
länge som den enda värdiga formen för det högre dramat, och sedan den af Moliére användts äfven i lustspelet. 



har den förlorat mycket af den uppstyltning, hvilken i det klassiska sorgespelet vidlådde den, och hlifvit förden 
franska skådeplatsen ett med sällspord virtuositet användt uttrycksmedel, som en lång tid heherskade alla scener i 
Europa. 

Denna, den förklassiska tiden i Frankrike, utmärker sig för en rik produktion af skådespel utaf alla slag. Bland 
författarenamn torde här endast anföras Grévin, Garnier, Corneilles föregångare. Bars, Alexandre Hardy, hvilken 
senare påstås hafva författat flera hundrade olika skådeäpel och komedier, samt PIERRE DE Earivey, hvars 
komedier anses hafva haft en ej ringa inverkan på Moliéres första utveckling till Frankrikes förnämste 
dramaturg. 

2. Den franska tragedin. 

Corneille. Racine. Voltaire. Hugo. (1629—1848.) 

Det franska sorgespelets klassiska period tager sin hörjan med PIERRE CORNEIEEE, hvilken föddes i Rouen 
den 6 juni 1606, och lefde därstädes som advokat till 1662, då han flyttade till Paris. Som dramatisk författare 
uppträdde Corneille först med en följd af komedier, af hvilka den första, Mehte, uppfördes 1629. Han utmärkte 
sig i dessa framför sina föregångare genom en mera sinnrikt invecklad intrig och framför allt genom ett strängare 
aktgifvande på hvad anständighet och god ton kräfde. Först genom bekantskapen med den samtida spanska 
literaturen infördes han på det område som häst lämpade sig för hans stora skalde-gåfvor och hans tysta, 
inåtvända, något tungsinta väsende, nämligen sorgespelet. 

Efter mönster af det spanska dramat skref han nu 1636 Eo Ci(h som med ens blef epokgörande för det högre 
franska dramat, och som af publiken emottogs med det mest stormande bifall, ett bifall som kommerdet till del 
ännu i dag, då det som stående repertoarstycke förekommer på Théåtre Frangais’ spellista. »Cid» mottogs likväl 
af den året förut utaf Richelieu stiftade Franska akademien med en både sträng och småaktig kritik, framkallad, 
som det icke utan skäl antages, af stiftarens afund öfver att Corneille på ett så lysande sätt lyckats på ett område, 
där den store kardinalen själf ville lysa både som smakriktare och författare. Kritiken kunde dock ej skada Cids 
författare; hans drama anses ännu i dag som den franska klassiska dra-matikens förnämsta verk, och man hade 
länge i Fran kr ike ett ordspråk: »C’est beau comme le Cid!» 

Bland Corneilles öfriga verk märkas tragedierna Don Sanclio (VArragon, Cinna, Fes Horaces, Polyeucte, 
Rodogune, samt komedien Fes Menteurs (Eögnarne). Corneille kallas med all rätt det moderna franska dramats 
fader, och om också hans sceniska gestalter voro allt för mycket tillskurna efter öfvermenskliga mått för att 
kunna väcka deltagande, skola de dock alltid framkalla beundran öfver sin högsinthet och väcka häpnad genom 
den ädla ståndaktighet hvarmed de emottaga de olyckor, som drabba dem, burna som de äro af en diktion, 
hvilken i skönhet och högstämd kraft söker sitt motstycke. 

Mildare, känsligare, mera sant menskligt, målar JEAN Racine sina hjältar och hjältinnor. Han föddes i Ferté- 
Miton 1639 och afled i Paris 1699. Hans arbeten utmärka sig i hög grad genom versens välljud och genom en 
djupgående karaktär ist ik af de uppträdande personerna, med hvilka de menskliga passionerna i all deras vidd 
drifva sitt fruktansvärda spel. 

Bland hans arbeten märkas sorgespelen Andromache. Britannicus, Bajazet, Mithridate, Iphigenie, Phédre, Esther 
och Athalie, de två sista författade på uppdrag af M:me Maintenon och uppförda af eleverna i den af henne 
stiftade uppfostringsanstalten för unga flickor i S:t Cyr. 

Racines sorgespel hafva i alla tider utgjort en värdefull och med den mest brinnande pietet omfattad repertoar för 
den franska skådeplatsens mest framståendekonstnärer. De hafva ännu i dag en stående plats på Théåtre 
Frangais’ spellista, och om de också icke nu väcka all den hänförelse som i flydda dagar kommo dem till del, 
åskådas de dock ännu med den djupa aktning, som fransmännen alltid visa sina klassiska författare, en aktning 
helt och hållet oberoende af smakens vexlingar och af modeströmningarne för dagen. 

Som ett bevis på den veka känslighet, hvilken ut gjorde ett af grunddragen i Racines lynne, både som menniska 
och skald, må här anföras, att han dog af grämelse öfver att han ådragit sig Eudvig den I4:des onåd — den 



konungs, till hvars lysande tidehvarfs ära och glans han i så hög grad hidragit. 

Bland de öfriga franska tragöderna från den klassiska perioden är den mest framstående Franqois Marie 
D’AROUET, världsbekant under namnet VOLTAIRE, född 1694, död 1778, elfva år före den stora revolutionen, 
till hvars djupgående omstörtningar han icke minst hidragit genom sina skrifter på andra områden. 

Mindre framstående som tragediförfattare, än som filosof och smakledare, har han dock riktat den franska teatern 
med en serie af arheten, hvilka länge hevarat sin plats hland den öfriga klassiska repertoarens alster, och hvilka 
gifvit de franska skådespelarne lysande tillfällen till framställningar, i hvilka deras styrka i versens framsägning 
särskildt påkallats af den oratoriska prakt, hvaraf alla Voltaires sorgespel öfverflöda. Man har hos dem, och icke 
utan skäl, anmärkt en viss kyla, en viss yttre pomp och ståt utan fullt motsvarig värma i det inre — de äro med ett 
ord deklamatoriska konststycken, och kanske just därför hafva de tilltalat och tilltala ännu i hög grad den för 
talets välljud så ytterst känsliga franska puhliken. 

Voltaires arheten utgöras af tragedierna Oedipe, Mérope, Brutits, Tullia, Cesars död, Catilina, Mahomet, Alzire, 
Zaire, Tancred, Semiramis och UOrpheline da la Chine, af hvilka Mérope är den som längst hihehållit sig på 
scenen och ännu af och till uppföres på Théåtre pran^ais.Bland öfriga författare från den klassiska tiden kunna 
nämnas Thomas Corneille, yngre hroder till Pierre och författare till 2:ne tragedier, Ariadne och Grefve Esse.r, 
hvilka dock endast utgöra efterhildningar af hroderns och Racines arheten, samt Créhillon den äldre, född 1674, 
och död 1762, som i flera tragedier förgäfves sökte att öfverflygla den honom öfverlägsne Voltaire. liliarfa miste 
et Zeaohie anses för hans hästa arhete. Den förkärlek med h vil ken han skildrade det »gräsliga», skaffade honom 
tillnamnet »le terrihle» (den förskräcklige) och man har om honom sagt att han tog det gräsliga för det gripande, 
det svulstiga för det storartade — den hårdaste dom som väl kan uttalas om en tragöd. Missmodig öfver den köld, 
hvarmed hans senaste arheten Vy rrims och Sem iramis mottogos, drog han sig tillhaka i enslighet och förde 
sedermera 

ett högst egendomligt lefnadssätt. Han sof litet och 
låg alltid på golfvet, omgifven af hundar och kattor, 
af hvilka han hade en stor mängd omkring sig. Man 

frågade honom en dag, hvarför han föredrog dessa djurs sällskap. »Därför att jag känner menni-skorna!» svarade 
Créhillon. 

Under revolutionen uppträdde ingen tragisk författare af större betydenhet; det politiska lifvet var af allt för 
feberaktig natur för att någon mera betydande poetisk produktion bredvid det skulle kunnat trifvas och 
uppblomstra. På samma sätt under kejsardömet och restaurationen. Bland författarenamn från denna tid må dock 
nämnas Marie Joseph Chénier och Etienne Jouy, af hvilka den förre skref tragedierna Charles IX, Henry VIII och 
Cajus CraccJtas, den senare Sulla, Tippo Saib och Belisaire, hvilka stycken på sin tid väckte stort uppseende, 
men snart försvunno från repertoaren, där de mera uppehöllos af tidsandans tillfälliga riktning än af inneboende 
poetiskt värde. 

Mot slutet af restaurationen inträdde en förändring i smakriktningen, och den gamla klassiska formens välde 
bröts af en falang unga skriftställare, hvilka i stället banade väg för nyromantiken. I spetsen för dem gick på 
dramats område VICTOR HUGO, med sin Hernani,hvilken uppfördes i Paris för första gången 1830 och med 
hvilken den framträdande realismen vann en afgjord seger öfver det gamla idealistiska dramat. Hugo fullföljde 
ännu vidare den både bittra och häftiga striden mellan de bägge skolorna genom sina följande skådespel: Marion 
Délormv, Ee roi s’amuse (Kungen roar 

sig), Eucréce Borghia, Marie Tudor, Angelo Malipieri, Buy Bias och les Burgraves (Borggrefvarne) och öfver- 
förde sedan striden äfven på den episka diktens område. 

Att dramat genom nyromantikens inträde vann ett rörligare lif och ett mera sant menskligt innehåll, är 
obestridligt, äfven om Hugo, som alla reformatorer, gjorde sig skyldig till öfverdrifter, i synnerhet genom sin 



förkärlek för abnorma företeelser inom själslifvets och passionernas värld. I sin ifver att reformera, vände han 
ibland upp och ner på sedelagens bud, och han älskade framför allt att framställa antiteser, motsatser, och dessa 
så skarpa som möjligt, förenade hos en och samma karaktär. 

Den rena kärleken hos skökan, moderskänslan hos kvinnovidundret, faderskärleken hos den vanskaplige 
hofnarren, hederskänslan hos banditen och ädlingssinnet hos lakejen, se där de motsägelser, hvilka han med 
förkärlek behandlade i sina dramer, för hvilka han i sitt bekanta företal till dramat Cromwell, hvilket aldrig 
uppfördes, uppstälde en särskild teori, full äfven den af genialiska hugskott bredvid mycket som är sant och bör 
vara bestående för alla tider. 

På den af honom inslagna vägen följdes han af en mängd författare, bland hvilka de mest framstående på dramats 
område torde vara Alexandre Dumas den äldre och Casimir Delavigne. Bland Dumas’ dramatiska arbeten 
märkas Henri III, Charles VII, La Tour de Nesle, Richard d’Arlington och Antony, med flere, bland hvilka det 
sista är särskildt märkligt därigenom, att ett sedermera af franska författare i oändlighet varieradt tema, 
äktenskapsbrottet, däruti för första gången gjordes till ämne för dramatisk behandling. Casimir Delavigne följde 
visserligen Hugo i åtskilligaaf hans reformer; men han intog dock mera en förmedlande plats emellan den 
klassiska och den nyromantiska riktningen och blef inom kort en af det moderna Frankrikes populäraste skalder. 
Bland hans arbeten märkas: Les vfpres siciliennes (Sicilianska aftonsången), Marino Fali eri, Louis XJ, Les 
enfants d’fldomrd (Kung Edvards söner). Don Juan d’Autriche (Don Juan af Österrike) m. fl. Ännu närmare den 
klassiska riktningen stod FRANgoiS PONSARD, hvilkens dramer: Liwrece, Agnes de Méran, Charlotte Cordat/, 
Horace et Iji/die mottogos med stort bifall och uppfattades som en poetisk protest mot nyromantikens 
öfverdrifter. 

Bland den allra senaste franska dramatikens målsmän i denna riktning torde här anföras Henri DE Bornier och 
ERANgoiS* COPPKE, den förre känd hos oss genom sitt skådespel Ea fille de Roland (Rolands dotter), den 
senare genom de fina och stämningsfulla smärre skådespelen: Ee Påmint, Ee IMhier de Crémone och Uexilé 
(Den förbigående, Instrumentmakaren i Cremona och Den landsförviste). 

3. Den franska komedin. 

Moliére. 

Man kan utan öfverdrift säga, att icke allenast den nyare franska, utan den nyare komedin i allmänhet börjar med 
Moliére. Hans verkliga namn var Jean Baptiste Poquelin, och han föddes i Paris den I5:de januari 1622. Hans far 
och farfar voro tapetserare vid hofvet och på samma gång, enligt den tidens bruk, konungens kammartjenare, en 
plats, hvilken då betraktades som högst lysande och ärofull. Den unge Poquelin fick en högst vårdad uppfostran, 
och meningen var att han skulle utbilda sig till advokat; men i anseende till faderns inträffade sjuklighet, måste 
han helt plötsligt afbryta sina studier och följa Eudvig XIII till Narbonne, för att vid hvarje nattläger bädda den 
kungliga sängen.På detta sätt vändes hans sinne från vetenskaperna; men han lärde i stället känna världen och 
fick håg för teatern. Vid återkomsten till Paris satte han sig därför i förbindelse med ett mindre 
skådespelarsällskap, som stod under ledning af Madeleine Béjart och som kallades »E’illustre théåtre». Men att 
den tiden ingå vid teatern ansågs ungefär liktydigt med att försvära sig till den onde, och för att skydda det 
hedervärda familjenamnet antog den unge Poquelin från denna stund det namn, Moliére, under hvilket han skulle 
göra sig odöjdlig i dramatikens historia. 

Det var vid 23 års ålder som Moliére började sitt teaterlif, och man påstår att han förälskade sig i Madeleine 
Béjart och därför äfven inträdde i sällskapet, inom hvilket bröderna Béjart också intogo en bemärkt plats. 

»Den berömda teatern», som den ju kallade sig, spelade på södra sidan af Seinen, i Eaubourg St. Germain, där 
för närvarande Rue Mazarin är belägen, flyttade sedan till andra ändan af Paris till kvarteret St. Paul, men efter 
någon tid åter tillbaka till Eaubourg St. Germain, Rue de Bussy — och allt detta på mindre än ett år. Som enligt 
det gamla ordspråket: »på en rullande sten ingen mossa växer», så var det äfven här, och från alla dessa 
flyttningar fram och tillbaka begaf sig den »illustra» teatern af till landsorten. 




Från 1645 till 1658, således i 13 år, flackade Moliére nu omkring i provinserna och blef under tiden, därtill förd, 
dels af omständigheterna, dels af sin innehoende energi och snillekraft, skådespelare, teaterdirek tör och 
författare. Han förhlef helt och hållet okänd under hela den tid som de borgerliga oroligheterna i Frankrike, kända 
under benämningen »La Fronde», varade. Dessa år använde han till att under ett på samma gång gladt, sorglöst 
och arbetsamt kringirrande lif uppöfva sin talang och förbereda sig för sitt stora författareskap. Han lärde genom 
egen erfarenhet känna världen och menniskorna *, det var under dessa 13 år med sina vexlande öden, sina 
framgångar och mothugg,som han utbildade sig till den store sedemålare, som gjort sig odödlig för alla tider. 

Den första reguliera komedi i 5 akter, som han författade, var JJÉtourdi (Den obetänksamme), hvilken spelades 
för första gången i Lyon 1653. Han for ifrån Lyon till Beziérs i Languedoc, där en prins Conti, som varit hans 
skolkamrat, tog honom i sitt beskydd. Inför honom spelade Moliére UÉtourdi, Le dépit ammirmx (Kärleksharm) 
och Les Précieuses ridicules (De löjliga småstadsfruntimmerna). Prinsen ville göra honom till sin sekreterare, 
men till lycka för den dramatiska konsten afslog Moliére detta hedrande anbud och stannade kvar vid teatern. 

Se här ett prof på hans marschroute: 1 Nantes 

1648, i Bordeaux samma år; i Toulouse 1649; 1 Nar-bonne 1649—50; i Vienne 1652; i Lyon 1653; sedan i 
Dijon, Grenoble och Monbrisson och åter i Lyon 1655. Där synes således högkvarteret hafva varit. 

Den 24:de oktober 1658 spelade Moliére med sin trupp för första gången på nytt i Paris; men denna gång inför 
konung Ludvig XIV och hans hof. Han uppträdde i Vaktsalen i gamla Louvren, och eget nog började han sitt 
epokgörande uppträdande med en tragedi: Nicomede. Den tiden spelade en annan trupp i Hotel de Bourgogne 
och Moliére var rädd för sina rivaler och ville försöka vinna konungens ynnest. Efter tragediens slut gick han 
därför fram till rampen och höll ett tal till konungen, hvaruti han anhöll att här, liksom i landsorten, få tillstånd 
att till slut spela en liten munter efterpjes, som han själf skrifvit. Ludvig gaf sitt bifall och Moliére spelade nu 
genast utom programmet Le docteur amoureux (Den förälskade doktorn) och spelade den till konungens stora 
belåtenhet och nöje. Härifrån daterar sig det ännu i Paris gängse bruket, att efter en femaktstragedi gifva ett 
lustspel antingen i tre akter eller i en. Moliére fick nu tillåtelse att spela vidare i Paris och delade med de 
italienska aktörerna teatern i »Petit-Bourbon», där han uppträdde tisdagar, torsdagar och lördagar, medan 
italienarne spelade de öfriga dagarne i veckan.Moliéres trupp fick inom kort namn af »Latroupe de Monsieur», 
efter konungens bror, som blef hans beskyddare och som 1660 upplät åt honom en sal i Palais-Royal. Detta var 
ursprunget till Théåtre Frangais, hvilken, som vi veta, bor kvar där ännu i dag. 1665 upphöjde Ludvig XIV 
Moliéres sällskap till »Troupe du Roi» och gaf honom ett årligt anslag af 6,000 livrés. Från 1660 till 1673 
uppförde nu Moliére på denna scen alla sina lustspel, hvilka tillsammans uppgingo till ett antal af 31. Man säger 
att han också gärna ville spela tragedi, men att han icke lyckades som tragisk skådespelare. Han hade nämligen 
ett mycket hastigt uttal och lärer lidit af en lätt stamning eller tunghäfta, som icke passade för det allvarliga 
dramat, men som i lustspelet säges hafva varit af en utmärkt effekt. 

M;lle du Croisy, skådespelerska vid hans teater, beskrifver honom på följande sätt: »Han var af medelmåttig 
växt, snarare stor än liten och lagom fet, hade en ädel hållning och en allvarlig, något tung gång. Hans utseende 
var i allmänhet allvarsamt, han hade stor näsa, bred mun, tjocka läppar, brun ansiktsfärg, starka, svarta ögonbryn, 
hvilkas rörlighet gjorde hans ansikte i hög grad komiskt. Till karakteren var han mild, tillmötesgående och 
frikostig, men blef lätt häftig. Han tyckte mycket om att hålla tal, och när han läste sina stycken för aktörerna, 
ville han alltid att de skulle medföra sina barn, för att af deras naturliga intryck se om hans stycke var sant eller 
icke.» 

Moliére förskaffade sig i Paris en stor mängd beundrare och vänner och nästan lika många fiender. Alla som 
funno sig eller trodde sig träffade af hans satiriska gissel, tillhörde de senare, och hade icke Ludvig XIV 
beskyddat honom så kraftigt som han gjorde, 

så torde det säkert mer än en gång gått honom illa. 

Men det länder »den store konungen» till ovansklig heder, att han förstod och uppfattade en sådan sede- 



skildrare som Moliére. Det var först på konungens uttryckliga befallning och efter mångfaldiga svårigheter och 
hinder, som Moliéres kanske utmärktaste ar-bete, Tartuffe, kunde få uppföras, emedan det ansågs att en af 
hofvets högre dignitärer afmålats i den skenheliges person. 

Moliéres arbeten utgöras af: 

13 komedier, af hvilka följande 9 på vers: UÉtöurdi, Le dépit amoureux, Scagnarelle ou Le Coeu imaginaire, 
IJécole des mar is, IJécole des fem mes, Ije Misanthrope, Tartuffe, Amphitryon och Les femmes savantes; samt 
på prosa 4: Les précieuses ridieules. La Médecin malgré lui, UAvare och Les fourberies de Scapin. 

8 komedi-balletter eller Opéra-comiques: 

Le Mariage forcé, IJAmour médecin, L’Amour peintre, George Dandin, Le chevalier Ponrceaugnac, Le bour- 
geois gentilhomme, Lai comtesse D' Escabargnas och Le Malade imaginaire. 

3 opera-serias med balletter: La xyrincesse 

Elide, Ees Amants magnifiques och Psyché (tillsammans med Corneille och Quinault). 

1 féeri-dram: Don Juan ou Ee fest in da pierre. 

3 revyer eller tillfällighetsstycken: Ees Eächeux, Ea Critique de Uécole des femmes och ETmpromptu de 
Versailles. 

1 tragi-komedi: Don Garcie de Navarre ou Ee prince jaloux. 

Moliére skildrade allt hvad han såg, och han skildrade det med öppen blick för menniskornas svagheter och 
brister, — och som han var lika god skådespelare som dramaturg, kan man utan öfverdrift säga, att han två 
gånger skapade hvart och ett af sina arbeten. »Han var aktör från hufvudet till fotabjället» — säga hans samtida; 
— »det tycktes som om han haft flera stämmor i sin strupe; hela hans varelse talade, och med en åtbörd, ett 
smålöje, en blick eller en blinkning och en rörelse på hufvudet, kunde han uttrycka flera saker än hvad mången 
talare kunde förklara på en timme.» — Moliére spelade själf i 29 af sina stycken och bland andra roller, 
uppträdde han som Orgon i »Tartuffe», Harpagon i »Den girige», George Dandin,Scapin i »Ees fourberies» och 
Argan i »Den inbillade sjuke». 

Moliére var sedan 1662 gift med Armand v, Béjart, yngre syster eller, som många påstå, dotter till Madeleine. 
Hon skildras som vacker, kokett och lättsinnig och hon gjorde sin man i hög grad olycklig. I »Ecole .des 
Eemmes» och »Ee Misanthrope» har Moliére själf vändt i löje sitt enskilda lifs olycka. Under namnen Agnés och 
Celiméne, Arnolphe och Alceste har han framstält sig själf och sin hustru på scenen — med hvilken djup och 
smärtsam ironi skall man snart finna, om man läser dem rätt. Och han slutar aldrig med att skämta öfver 
bedragna äkta män och okunniga läkare — han, som alltid var sjuk och ständigt blef bedragen af sin hustru. 

Eudvig XIV skämtade en dag med honom öfver hans stränghet mot medicinska fakulteten och sade slutligen: 

»Men ni har ju själf en läkare, Moliére? Hur bär ni er åt med honom ?» 

»Ers majestät,» svarade Moliére, »vi prata, han ordinerar åt mig, jag kastar bort hans medikamenter och blir 
frisk!» 

»Ni är ohjälplig!» skrattade kungen, och medan de höga hofdignitärerna stodo förvånade omkring det kungliga 
frukostbordet, serverade Eudvig själf sin lust-spelsdiktare en kyckling, i det han sade: »det höfves en kung att 
vara värd för en stor poet!» 

Vid tredje representationen af »Den inbillade sjuke» kände sig Moliére mera illamående än vanligt; man 
uppmanade honom att icke uppträda, men han ville på inga vilkor uppskjuta stycket, då så mångas existens 
berodde af dess framgång. Mot styckets slut öfverfölls han af en häftig blodstörtning; man bar honom ut från 
scenen och några dagar därefter dog han i armarne på ett par barmhärtighetssystrar, dem han gifvit husrum under 
deras vistelse i Paris under fastan. 



Presterna i St. Eustache och ärkebiskopen af Paris nekade honom kristlig begrafning. Tar tuffe hade antagligen 
pröfvat deras kristliga sinnen något för starkt,och de ville nu hämnas på stoftet, sedan de icke kunnat hämnas på 
anden, och därför slungade de denna åsnespark mot det döda lejonet. Af gunst och nåd fick hans stofthydda 
slutligen en vrå på kyrkogården St. Joseph vid Rue Montmartre att hvila i, och man be-grot honom i tysthet om 
natten, som en brottsling. Hans enka lät resa en vård af granit på grafven, och den fanns där ännu 1732. Stenen 
hade då spruckit midt itu och detta hade förorsakats genom en händeke, som gjorde hans enka all heder. Två 
eller tre år efter Moliéres död var det i Fran kr ike en förfarlig vinter och Moliéres enka köpte då hundra mått ved, 
lät köra dem till kyrkogården och brände upp dem på mannens graf, för att låta de fattiga i kvarteret värma sig vid 
elden, och stenen spräcktes af den starka hettan. * 

Allt detta ärnuglömdt; men två århundraden hafva i stället värmt sin ande vid den store mannens verk, sådana de 
tolkats af flera generationer framstående skådespelare på den skådeplats, som det tacksamma Frankrike gifvit det 
ovanskliga hedersnamnet: »Fa Maison de Moliére!» 

Och det må i sanning med rätta kallas »Moliéres hus», ty hans ande bor där ännu i dag, och man vördar inom 
dess murar, som sina dyrbaraste skatter, traditionerna från det franska lustspelets gyllne ålder, som också var 
hans. 

VI. Franska skådespelare. 

1. Moliéres trupp, 

Shakspeares teater var af den enkla beskaffenhet, att scenen låg nästan under bar himmel och det till på köpet 
under Fondons dimmiga, rökdigra och regniga himmel; — Moliéres var litet mera bekväm; men denhade i alla 
fall till och med i själfva Palais Royal icke något annat tak än ett stort segelduksskynke, fastbun-det med tåg; — 
ett rörligt tak när det blåste och ett otätt, när det regnade. 

På sådana eländiga scener, eller rättare sagdt, på en gård och under ett tält var det som dessa konstens mästare, 
både som skalder och skådespelare skapade sina stycken, hvilket icke hindrat dem att blifva odödliga. Således är 
det icke platsen eller utstyrseln ensamma, som gifva skådespelet dess värde; huru mycket man än i våra dagar må 
hafva anledningar att tro det. 

Moliéres trupp, upprättad af honom själf, lärer, efter samtidens vittnesbörd, hafva varit utmärkt. Redan innan han 
kom till Paris, var det, enligt Seg ra is utlåtande, det bästa teatersällskap, som den tiden genom-ströfvade 
provinserna. Och huru mycket skulle den icke vidare utveckla sig, när den till medtäflare fick den italienska 
skådespelartruppen, med hvilken den alternerade på samma teater, och vidare det sällskap som spelade i hotel de 
Bourgogne, och det från Marais, samt när den till åskådare fick det lysande hofvet och hela Paris. Moliére 
försummade heller ingenting för att komplettera sitt sällskap: skådespelaren Barons historia är ett exempel därpå. 

En orgelnist i Troyes, vid namn Raisin, hade fyra barn, två gossar och två flickor; han samlade omkring dessa 
några flera barn af samma ålder och började att med dem spela komedi, vann bifall, kom med sin lilla trupp till 
Paris och gjorde lycka äfven där. 

Man kallade truppen »les comédiens de Mr le Dauphin» och vid den engagerades en liten pojke vid namn 
Bairon, son af en fattig landsortsaktör och en af aktriserna vid samma teater som han. Ehuru endast elfva år 
gammal, spelade gossen redan, i synnerhet passionerade roller, till allas förtjusning och hade ett särdeles vackert 
utseende och en i hög grad behaglig figur. 

Moliére fick se honom, blef frapperad af hans spel, inbjöd honom att äta och bo hos sig, anstälde honom inom 
kort vid sin teater och behandlade honom i allo som sin son. Den lille Michel Bairon, eller Baron,som han sedan 
kallade sig, lemnade med glädje sin fattiga teater för att komma till den rike Moliére, som besörjde hans 
uppfostran och som med faderlig välvilja utvecklade de stora skådespelaranlag, som den lille fått af naturen. 
Moliére ville också utveckla hans hjärtas egenskaper; men här vid lag var han mindre lycklig. Baron var en kall 
och hård natur, en af dessa fullblods-egoister, som anse att hela den öfriga världen är till endast för deras skull 
och som därför aldrig besväras af någon tacksamhetskänsla. Men för sin konst försummade han icke att vinna allt 



hvad han kunde af mästarens ledning, och enligt samtidas vittneshörd hade han drifvit den till högsta fulländning, 
och detta lika mycket i tragedin som i komedin och lustspelet. Men han var lika fåfäng som han var utmärkt 
skådespelare, och det var kvinnorna, som gjort honom till en egenkär narr. 

Man har mångfaldiga anekdoter om honom. Han var också författare och skref en komedi, som han kallade: 
Uhomme ä honnes fortunes, och man påstår att han i den framstält sin egen historia; han spelade också 
hufvudrollen däruti så naturligt som om han spelat sig själf En dag presenterade han sig vid en förnäm dams 
levér; hon mottog honom med den mest storartade impertinens och frågade vårdslöst: »Hvad vill ni här, min käre 
Baron?» Baron hlef naturligtvis stucken öfver tonen, men svarade helt lugnt: »Jag kom för att söka min 
nattmössa, som jag måtte ha glömt häri» 

Baron regerade länge; han var franska scenens Ludvig XIV. Flera generationer applåderade honom och han 
spelade alla hufvudrollerna i Corneilles, Ra-cines och Moliéres stycken. Han hade för öfrigt till sina elever 
prinsar och prinsessor, kardinaler och hiskopar. M:me Maintenon hade en liten teater, där hertiginnan af 
Bourgogne, hertigen af Orleans, m. fl. uppträdde och det var Baron, som inöfvade deras roller med dem och 
uppträdde tillsammans med dem i pje-serna. 

Ett hevis på den höga tanke han hade om sin konst; utgör h^ns hekanta uttyck: »En skådespelarehorde uppfostras 
på en drottnings knän», och ett hevis på den allt för höga tanke han hade om sig själf har man i följande uttryck 
af honom: »Jag har läst håde den gamla och den nya historien och jag har sett, hur den frikostiga naturen i alla 
tider framhragt massor af hjältar och store män på alla områden; endast på stora skådespelare har hon varit 
påfallande sparsam: jag kan inte upptäcka flera än Roscius — och mig själfl» 

Detta synes hevisa, att om hans egenkärlek icke var större än hans talang, så var den åtminstone jämnstor med 
den. Flera af hans samtida heskylla honom också för mycket manér i sitt spel och i synnerhet för en onaturlig 
deklamation. La Bruyére påstår till och med att han, för att synas förnäm, plägade tala i näsan, och sade om 
honom: »För att vara en utmärkt dekla- 

matör, fattas honom hara en sak — att tala med munnen I» Baron spelade ännu vid 66 års ålder och uppträdde då 
som Cid; men när han hade fallit på knä för Chi-méne, så kunde han inte komma upp igen förrän he-tjenterna 
komtno fram och hjälpte honom. Detta missöde kunde han icke smälta, han drog sig från denna stund tillhaka 
och dog sedan vid 76 års ålder. 

Moliéres trupp var sammansatt af följande personer: Aktörer: Moliére, Béjart d. ä., Béjart d. y., Brécourt, Baron, 
Beauval, De Brie, Duparc, kallad Gros-Réné, Du Croisy, De 1’Espy, La Grange, Hubert och De la Thorilliére. 

Aktriser: Madeleine, Geneviéve och Armande Béjart, den sista Moliéres hustru; M:lle De Brie, Beauval, 

Marotte, Beaupré, Du Croisy, aktörens hustru. Du Croisy, deras dotter, Duparc och La Grange. 

BÉJART DEN ÄLDRE hade varit med vid »L*illustre théåtre» tillika med sin bror och sina systrar. Han lärer 
hafva lidit af stamning och begagnade detta sitt lyte till framkallande af komiska effekter. Han dog redan 1659. 

BÉJART DEN YNGRE var kamrat med Moliére i landsorten och i Paris. En dag, då två af hans vännerråkade i 
strid, ville han skilja dem åt och i det han slog värjorna ur händerna på dem träffade den ena hans fot, skar af en 
sena och gjorde honom halt för hans öfriga lifstid. Moliére, som kort därefter gaf honom La Fléches roll i »Den 
girige», lät därHarpa-gon utropa: »Det retar mig alltid att se den där halta kanaljen!» Som Béjart var en ryktbar 
och af publiken högt uppburen skådespelare, så haltade man snart också på alla landsortsteatrar, och detta icke 
allenast i La Fléches roll, där de nyssnämda orden gjorde det till en viss grad nödvändigt, utan också i alla andra 
roller som Béjart spelat i Paris. 

Guillaume Marcoureau, sieur DE Brécourt, var en utmärkt aktör både i tragiska och komiska roller. När han 
spelade Alain i »L’Ecole des Femmes», förtjusade han Ludvig XIV så att kungen helt högt utropade: »Den 
karlen kan narra stenar att skratta!» 


Beauval var en tämligen klen aktör, utom i en roll Thomas Diaforius, som han lärer spelat utmärkt. Efter Huberts 



död spelade han komiska käringar, något som mycket nyttjades under äldre tider. 

DuPARC hade gjort sig så populär i Gros-Renés roll, att han för framtiden hehöll namnet som sitt eget. 

Philihert Gassaud, sieur DU Croisy, adelsman från Beauce, var en af Palais-Royal-teaterns hästa aktörer. Han var 
den förste som spelle Tartuffe och han spelade den med utomordentlig framgång. Hans hustru lemnade snart 
scenen, och var icke synnerligt framstående. Deras dotter var däremot en god skådespelerska och gifte sig med 
skådespelaren Paul POISSON, som hlef stamfader för den Poissonska dynastin. 

L’Espy spelade Aristerna, resonnörerna i Moliéres stycken, och skall som sådan hafva varit utmärkt. 

Le NOIS, sieur DE LA THORILLIÉRE, adelsman och kavalleriofficer, hegärde och erhöll Ludvig XIV:s 
tillåtelse att ingå som skådespelare vid Moliéres trupp. Man säger att han spelade på ett utmärkt sätt »konungar 
och händer». Han dog af sorg öfver sin dotters giftermål med en utsväfvande adelsman, som enlcverat henne.Lr a 
n ska ska de spel a re. 

Madeleine Béjart excellerade framför allt i su-hretterna, hvilka, som förut är nämdt, i den tidens komedier intogo 
ett framstående rum. Hon do g 1672, ett år före Moliére. 

ARMANDE BÉJART, Moliéres enka, gifte om sig med en adelsman, Ghtérin d’Estriché, och fortfor att vara 
namnkunnig håde för sin talang som ingénue på scenen och för sitt lättsinne som enskild person utom densamma. 
Hon dog 1700, 55 år gammal. Hennes och Moliéres dotter, Madeleine Moliére, målade på ett träffande sätt sin 
mor, då hon på en persons fråga om hur gammal hon var, svarade: »Jag är redan femton och ett halft år, men, för 
guds skull, tala inte om det för mamma!» 

M:LLE DE Brie, var en mycket god skådespelerska, stor, väl växt och vacker, samt hihehöll sig mycket länge 
ung. Hon spelade håde tragiska och komiska roller. Agnés9 roll i »L’école des femmes» var hennes triumfroll. 
Några år innan hon drog sig tillhalca, ville hon öfverlemna denna roll åt den unga Du CROISY, men som denna 
kom in på scenen, hörjade hela puhliken ropa på M:lle de Brie; man måste söka upp henne, och hon måste 
uppträda som hon gick och stod. Hon hihehöll alltså rollen så länge hon var kvar vid teatern och spelade således 
ännu vid sextiofem års ålder med oförminskad framgång den femtonåriga Agnes. 

M.LLE Beauvals lif har mycket tycke af en äf-ventyrsroman af den gamla sorten. Hon var hitteharn, född i 
Holland, och uppfostrades till sitt tionde år af en tvätterska, som öfverlemnade henne till ett resande 
teatersällskap. Hon hette Jeanne-Olivier BOURGUIG-NON och i Lyon fattade hon kärlek för Beauval, som då 
ännu endast var statist och ljusputsare vid teatern. Direktören motsatte sig deras förening och skaffade sig från 
ärkebiskopen af Lyon en order, som förhjöd hvarje prest i stiftet att viga de tvenne unga personerna. Men Jeanne 
Bourguignon var en energisk och heslutsam natur, och hon hittade på ett egendomligt sätt att undan-rödja alla 
hinder. En söndagsmorgon gick hon i sin kyrka, åtföljd af Beauval, som hon lät gömma sig underpredikstolen, 
och som kyrkoherden* slutat sin predikan, steg hon upp och förklarade med hög röst, att hon i närvaro af kyrkan 
och dess tjenare tog Beauval till sin äkta man; i samma ögonblick steg Beauval också fram, sägande att han tog 
henne till sin äkta hustru, och efter denna offentliga förklaring var kyrkoherden tvungen att viga dem. 

Jeanne Beauval var en snillrik skådespelerska, som i trettiofyra år spelade drottningar och subretter, allt med 
samma framgång och utan att någonsin undandraga sig att tjenstgöra, utom då hon hade laga förfall. Detta 
inträffade likväl emellanåt, enär hennes på detta originella sätt ingångna äktenskap välsignades med icke mindre 
än 24 barn. Det var en af hennes döttrar, som först spelade den lilla Louison i »Den inbillade sjuke». 

M:LLE Marotte Beaupré var efter alla samtidas utsago »mycket vacker och ovanligt förståndig». Man torde dock 
kunna betvifla det senare, då man far höra att hon en gång efter slutadt spektakel duellerade på värja med en 
annan af skådespelerskorna, med hvilken hon råkat i tvist under representationen. 

M:LLE Duparc spelade andra klassens roller i tragedin och komedin och var dessutom dansös. »Mercure de 
Lrance», en dåtidens tidning, säger om henne, »att hon gjorde vissa kaprioler, egendomliga för tiden, och att hon 
var en af de första dansöser som nyttjade korta kjortlar, hvilket var en artig nyhet.» 



Marie Raqueneau hade varit m:lle de Bries kammarjungfru och hlef gift med La Grange. Hon spelade endast i 
komedin och då alltid hurleska roller. Hon säges hafva varit mycket ful, men inbillade sig själf vara ovanligt 
vacker, hvilket lärer hafva gjort stor effekt i de roller hon utförde. 

Sådan var Moliéres trupp: liten men god. Efter den store mästarens död förenade den sig med truppen i Marais, 
och sju år senare, eller 1680, med den i Hotel Bourgogne, och genom denna sammansmältning lades grunden till 
den institution som ännu i dag heter »Théåtre Frangais».2. Adrienne Lecouvreur. Clairon. (1690— 1770.J 

Efter Moliére, och sedan raan i förbigående kastat en blick på M.ME Champmeslé och hennes man, på 
MONTEEEURY, far och son, på familjen POISSON, som i fyra släktled beherskade Crispinrollerna vid Théåtre 
Erangais och på M:EEE Duclos, fäster man sig slutligen vid ett namn, som lyser lik en stjerna af första 
ordningen, och det namnet är en kvinnas, det är ADRIENNE Eecouvreur’S. Hon föddes 1690 i Eismes, en liten 
stad emellan Soissons och Reims, där hennes fader var hattmakare. Han begaf sig med hustru och barn till Paris 
för att göra lycka, och slog sig ned i Faubourg St. Germain, där den tiden Théåtre Erangais var belägen. Den lilla 
flickan kom ibland på spektaklet och kände sin skådespelarinstinkt vakna. Vid femton års ålder såg hon en afton 
Polyeucte spelas; hon föll då på den idén att spela den tillsammans med några jämnåriga ungdomar i 
grannskapet, och det förstås af sig själf, att hon för sig valde hufvudpartiet, Paulines roll. Man repeterade vid Rue 
Féron, nära St. Sulpice, hos en kryddkrämare. För själfva representationerna upplät presidentskan Ee Jay åt de 
unga aktörerna gården i sitt hotell vid Rue Garanciére. Hon hade inbjudit en hel mängd främmande från hofvet, 
från staden och från Théåtre Erangais. Adrienne hänförde hela auditoriet genom sitt sanna, lifliga och naturliga 
spel. De andra små artisterna, bland hvilka var en yngling, som hette EEGRAND, ådrogo sig också ganska 
mycken uppmärksamhet och dagen därpå talade man i hela Paris om ingenting annat än den lilla, improviserade 
teatertruppen. Och hvad hände? Jo, den stora truppen vid Théåtre Erangais hlef afundsjuk, och med stöd af sina 
kungliga privilegier lät den förbjuda de stackars ung-domarne att vidare uppträda. 

Adrienne spelade ännu någon tid i det inre af Ee T em p le, under beskydd af storpriorn i Vendome, menefter 
någon tids förlopp lemnade hon Paris för att i sällskap med Eegrand begifva sig till teatern i Strass-burg. Hon 
tillbragte nu i landsorten flera år — år af glömska och arbete, under hvilka hon förberedde sina kommande 
triumfer. 

Hon återkom 1717 till Paris och debuterade på Théåtre Erangais i Mommes roll i Racines »Mithridate», _ samt 
med stormande framgång. Hennes två öfriga debutroller voro Electras och Berenices, och en månad därefter var 
hon anstäld som kunglig skådespelerska för första# rollerna i tragedin och lustspelet. 

Ända till hennes tid hade man haft en sjungande recitation i tragedin; hon åvägabragte nu en hel revolution 
därigenom att hon talade i stället. Hvad Moliére hade predikat och Baron försökt, det utförde nu Adrienne 
Eecouvreur. Hon detroniserade Duclos, som var uppfostrad af Champmeslé, h vil ken inöfvats af Racine själf i 
hans tids anda. Men Adrienne vaktade sig lika noga för att blifva trivial, som för att vara emfatisk. Hennes 
stämma var något beslöjad, men just därigenom hlef den mera öm. Hon visste så väl att behandla den i alla 
nyanser, att ingen tragisk skådespelerska, sade man, med* undantag af Dumesnil, hade haft en så utpräglad 
tragisk accent som hon. 

Hon var mindre utmärkt i komedin, och man påstår till och med att hon alltid misslyckades som Geli-mene, men 
att åskådarne, af aktning för den skådespelerska de för öfrigt så högt värderade, aldrig läto henne märka att hon 
där icke var på sin plats. Kanske var det en brist hos henne, att hon icke märkte det själf; men hon var icke den 
första, som saknatr själfkännedom, och hon blir nog icke heller den sista. 

Under de tretton år, som förflöto från hennes första debut till hennes död, upphörde hon aldrig att vara publikens 
förklarade gunstling. Hon var för öfrigt den första aktris i Frankrike, som äfven var upptagen i stora världen. 
Hennes enskilda lif var icke utan fläckar; men dessa öfverskyldes af hennes konstnärskap. Hon älskades af 
många; själf älskade hon verkligt endast en gång; men då älskade hon en hjälte, Moritz af 
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Sachsen, Aurora Königsmarks son, den store härföraren, och denna kärlek vållade hennes död. En af hennes 
rivaler, prinsessan af Bouillon, säges hafva förgiftat henne med en hlomhukett. 

Hon dog den 20 mars 1730, vid 40 års ålder; och samma trånghröstade ofördragsamhet gjorde sig gällande vid 
hennes som vid Moliéres hår. Kyrkoherden i St. Sulpice, Languet, nekade att hegrafva henne. Voltaire höjde sin 
skarpa stämma för att försvara den döda konstnärinnan; men han uträttade därmed ingenting annat än att 
presternas hat vände sig emot honom själf. Förgäfves anförde han, att Garrick hlifvit he* grafven i Westminster, 
hland Englands konungar — det hjälpte icke: den sköna Adrienne hegrofs hemligen i ett slags moras, en ohehygd 
gård i hörnet af Rue Grenelle och Rue de Bourgogne, där ännu inga hus voro hygda. 

Etthundratjugo år senare uppstod hon från de döda i Scrihes och Eégouvés hekanta drama: »Adrienne Eecou 
vreur», som gafs på Téåtre Erangais och i hvilken den stora skådespelerskans roll utfördes af den nyare tidens 
största franska skådespelerska, om hvilken mera längre fram, af M:lle Rachel. 

Efter Adrienne Eecouvreurs död funnos vid Théåtre Erangais flera skådespelerskor, hvilka med mer eller mindre 
framgång sökte fylla hennes plats, såsom Gaussin, Dangeville, Dumesnil och Clairon ; men det lyckades icke 
fullständigt för någon af dem. Du-mesnil var af dessa fyra den mest framstående, och hon hesatt en sådan styrka 
och energi i sitt uppträdande, att en dag parterren, som den tiden var stående och placerad närmast scenen, drog 
sig tillhaka för henne, så att det uppstod ett stort tomrum mellan orkestern och de första hänkraderna, liksom om 
den velat sätta sig i säkerhet för hennes förfärliga hlick. 

Samtidigt med Dumesnil kom Clairon, som enligt Garricks påstående »var för mycket aktris». Hon hade en stor 
talang, men var ihland onaturlig och nästan alltid affekterad. När Dumesnil var verkligt dramatisk, så var Clairon 
teatralisk; men var hon verk- 

ETedherg, Dramatik. Sligt på sin plats, så var det i roller, där hon fick gifva uttryck åt högmod, förakt, vrede eller 
ironi, — ömhet fans icke hos henne. 

Mille Eéris DE la Tude, Josephe Hippolyte Claire, kallad Clairon, var född 1725 i Saint-Vanon, nära Condé, och 
säger själf i sina memoarer, att hon var så svag när hon föddes, att man genast måste låta döpa henne. Men 
stadens kyrkoherde var händelsevis på stor hal hos mairen, och när man skyndade dit med den nyfödda, så kom 
presten klädd som Arlekin och klockaren som Scapin — ty det var kostymhal — genast ut i ett yttre rum och 
döpte henne i flygande fart, medan dansmusiken ljöd därinifrån. Det var ett dop, som lofvade något eget i fall 
harnet finge lefva — och det fick det. 

När hon hörjade växa upp, ville modern lära henne sy, men det lyckades icke. Hon straffade henne en dag genom 
att stänga in henne i ett tomt rum, hvars fönster lågo midt emot Mrlle Dumesnils. Denna hade varit dansös och 
repeterade ett pas inne hos sig. Eilla Claire såg på, härmade hvad hon sett, och sedan drömde hon endast om 
teatern. 

Vid tretton års ålder debuterade hon på Comedie-Italienne som suhrett. Ett år därefter for hon till Rouen, där hon 
dansade, sjöng och spelade alla möjliga roller vid Eanoues trupp. Hon hehagade puhliken och stannade i 
landsorten till 1743, då hon debuterade på Stora operan i Paris som sångerska och vann mycket bifall. Trots detta 
öfvergick hon likväl snart till Théåtre Erangais, där hon rivaliserade med Dumesnil, som hade introducerat henne 



och som beskyddade henne vid hennes första steg på Fran kri kes förnämsta teatertilja. Men Clairon ville regera 
ensam och blef snart afundsam och full af otack mot sin välgörarinna. Åtminstone ville hon dela första platsen 
med henne, men en stor del af publiken ville endast tillerkänna henne rätt till den andra. Detta blef henne i 
längden outhärdligt, och hon drog sig därför tillbaka från scenen, ännu inte mera än fyrtiotvå år gammal. Jag vill 
här anföra ett uppträde, som närmast föranledde hennes afgång, som gjorde mycket väsen af sig och som är i hög 
grad betecknande för tillståndet vid Frankrikes förnämsta scen under den tid vi nu skildra. Skådespelarne vid 
Théåtre Frangais ville icke spela tillsammans med en aktör vid namn Dubois, emedan han var en illa känd 
personlighet. Man skulle gifva »Belägringen af Calais» och under påskferierna hade man lemnat Dubois’ roll åt 
en viss Bellacour; men Dubois’ dotter, som var lierad med hertigen af Richelieu, hade genom honom utverkat en 
kunglig order, som befalde skådespelarne att uppträda tillsammans med hennes far. 

Om kvällen fick Lekain, när han kom upp för att kläda sig, veta af detta — han nekar att spela mot Dubois och 
går sin väg. Brigard, Molé och Dauberval, som alla hafva roller i stycket, försvinna också. Clairon lägger sig till 
sängs och låter säga att hon är sjuk. Publiken kommer, — man vill byta om pjes och annonserar det; — men 
publiken har kommit för att se »Belägringen af Calais» och vill inte se något annat. Det uppstår skrik, 
stampningar, buller och oreda. Regissören framträder för att förklara saken, men publiken skriker: »I arrest med 
de lymlarne! På hospi¬ 
talet med Clairon!» — och efter två timmars oväsen får publiken igen sina penningar och måste aflägsna sig. 

Dagen därpå blefvo alla de skådespelare, som nekat uppträda, arresterade och förda till. Fort-l’Evéque. Lekain 
tog sitt parti; men Clairon kunde icke smälta hvarken hospitalet eller arresten. Hon talade om att afgå; men en 
gratifikation af 40,000 francs lugnade henne för ett år. Efter denna tid lernnade hon likväl både teatern och 
Erankrike och begaf sig öfver till Tyskland, till markgrefven af Anspach. Där glömde hon sig kvar i 17 år och 
återkom till Paris 1788, genom sin reträtt lemnande fältet fritt åt Dumesnil, som länge fortfor att lysa på den 
franska scenen. Slutligen efter 40 års segrar drog också hon sig tillbaka 1776, i en ålder af 63 år. 

Dumesnil lefde ännu ett fjärdedels sekel, ofärdig och fattig, men nöjd med sitt öde, då Clairons tämligennäsvisa 
memoarer kommo och grumlade hennes ålder-domsro. Hon lät af dem narra sig att gifva några upplysningar åt 
en författare, som svarade både skarpt och groft genom utgifvande af Dumesnils memoirer, där Clairon i sin 
ordning behandlades tämligen hårdhändt. Slutligen dogo de båda rivalerna samma år, 1805, Clairon i Paris den 
18 januari 80 år och Dumesnil i Boulogne-sur-Mer den 20 februari, 88 år gammal. 

M:LLE Raucourt, som var elev af Clairon, tog arfvet efter dem båda. 

Och från denna sorgliga bild af split, afund och kabalsjuka vilja vi öfvergå till ljusare minnen. Ty sådana finnas 
äfven från denna tid, om den också i mer än ett afseende utgör ett varnande exempel på den sanningen, att 
menniskan måste stå i jämnhöjd med konstnären, på det att icke konstnären skall bli förgäten genom menniskan. 

3. Leka in. Préville. (1720—1800.) 

Bland framstående skådespelarnamn från denna tid kunna vi utom Lekain och Préville nämna Dugazon, 
Dazincourt, Des Essarts, M:me Dugazon och M:me Vestris. 

Lekain var son till en juvelerare och föddes i Paris omkring 1720. Han började sin bana med att 1748 grunda en 
sällskapsteater, som spelade i Hotel Jabach, rue S:t Merry, och som vann publikens uppmärksamhet. Men liksom 
Adrienne Lecouvreurs blef den förbjuden af Théåtre Erangais och liksom då var det en prest, Abbé Chamxelin, 
som lånade dem en fristad. 

En dag spelade den lilla truppen en mycket ledsam komedi af Arnaud-Baculard, kallad »Den elake rike»; det var 
i februari 1750, och den hade då händelsevis bland åskådarne Voltaire, och detta blef af-görande för Lekains 
framtid. Efter slutadt spektakel frågade nämligen Voltaire efter den unge mannen som spelat älskaren i stycket, 
och man svarade honom att det var en ung juvelerarson vid namn Lekain, som uppträdde för sitt nöjes skull och 
för att under tiden så mycket uppöfva sin talang, att han sedan kunde göra skådespelarkonsten till sin lifsuppgift. 
Voltaire bad pjesens författare anmoda Lekain att besöka honom dagen därpå. Lekain kom, och Voltaire försökte 



nu med all makt afråda den unge mannen från att egna sig åt skådespelarkonsten som yrke; men lät honom likväl 
läsa upp för sig början af Racines Athalie, som han reciterade i det han omväxlande spelade Abners och Joads 
roller. 

Vid Lekains andra besök hos Voltaire ingick denne på att upptaga Lekain hos sig som pensionär, och under sex 
månader begagnade sig denne nu af Voltaires undervisning, hvarpå läraren genom hertigen af Aumont skaffade 
sin elev tillåtelse att debutera på Théåtre Frangais samma år, 1750. Lekain antogs sedan till kunglig skådespelare 
1752. 

Han var liten till växten och med ett tämligen vanligt ansikte; men hans tragiska inspiration gjorde honom både 
stor och vacker. Det var aldrig Lekain själf, det var Orestes, Nero, Gengis-Mian och Mahomet, som åskådaren 
såg framför sig, så helt och hållet uppgick han i och införlifvade sig med den figur han hade att framställa. Han 
utvidgade området för sin konst, i det han i den införde åtskilliga reformer och i synnerhet en som var särdeles 
viktig: den som rörde kostymena sanning. 

Före hans uppträdande representerade man antikens personligheter i dräkterna för dagen. Phädra, Mérope, 
Andrömache och Cornelia uppträdde på scenen i styf-kjortlar, och karlarne buro också den tiden styfkjortlar, — 
det vill säga, i ärmarne och rockskörten. Den tre-hörniga hatten prydde romare och greker likaväl som hofvets 
herrar, — den enda skilnaden var, att på scenen hade man tre alnars höga plymer i den, med hvilka man stack ut 
ögonen på sitt hjärtas herskarinna, närman bugade sig för henne enligt »style Louis XIV». Friserade peruker, 
hvita handskar, strumpor och högklackade skor hörde ocksä till den antika dräkten. 

En dag tappar Orestes sin peruk just då han rasar som värst. Pylades gör honom den största vänskaps-tjenst han 
troligen någonsin bevisat honom; han tar fatt i peruken och sätter den på vännens hufvud — under det Orestes 
fortsätter sitt utrop till hämdgudin-norna på följande sätt: 

»För h vil ken ämnen I de ormar kring er hjässa?» 

En annan gång, då Camille vill fly för Horaces vrede, fastnar hennes långa släp på en spik i teatergolfvet, och hon 
faller omkull. Den rasande Horace hjälper henne upp igen med sina glacéhandskade hjältehänder, därpå går han 
några steg tillbaka, återtar sitt svärd och sitt raseri och sätter sig i positur för att döda sin syster. 

An ser man Gustaf Vasa utträda ur den fattiga dalakojan, klädd i blå sammet med hermelin; än är det Caesar som 
inträder på Eorum klädd i guldbrokad; än Ulysses, som pudrad och nyfriserad uppträder från sitt skeppsbrott, 
direkte ur hafvet. Eekain gjorde slut på denna modegalenskap och på ännu ett missbruk. Han körde ut 
hofherrarne från scenen, där de trängdes med aktörerna. Man visste ibland icke, när en ung herre kom in på 
scenen, om det var älskaren i pjesen, som kom in för att spela sin roll, eller om det var en kammarherre, som 
kom in för att lorgnera publiken. Därifrån Crebillons bekanta vers: 

»På Caesar väntar man och skåda får — en narr!» 

Men, i likhet med alla öfriga reformatorer, gick Eekain ibland något för långt. I Semiramide steg han ut ur 
grafven med blodiga armar; Voltaire fann saken »litet för engelsk», som han sade, i sitt suveräna förakt för de råa 
öboerna, hvilka mördade inne på scenen — då man på den franska åter endast mördade utom scenen eller under 
mellanakterna. 

Voltaire var, i förbigående sagdt, en utmärkt instruktör, en sträng kri t iker och som författare icke lätt 
atttillfredsställa. I »Caesars död» uppträdde en aktör vid namn Sarrasin som Brntm och när han repeterade 
Brutus’ bön till guden Mars, så röt Voltaire åt honom, förargad öfver hans köld: »Men betänk då, herre, att det är 
Brutus, den strängaste af Roms konsuler, som anropar krigets gud, och inte en bonddräng som ber till den heliga 
jungfrun: Söta jungfru Maria, laga att jag vinner 100 francs på nummerlotteriet!» 

En annan gång repeterade en skådespelare Omars roll i »Mahomet», och då han i andra akten målar det 
storartade intrycket af Mahomets ankomst, så sade han tämligen färglöst följande verser: 

»Som herre, Mahomet, oliven i sin hand. 



Af lagen företrädd, igenom hopen tränger!» 

Den platta ton hvarmed han reciterade detta, ådrog honom följande apostrof ifrån den förargade Voltaire: »Jaha, 
nu kommer Mahomet! Det är precis som på en hondmarknad: Ur vägen, go’ vänner, här ha’ vi oxenl» 

Lekain gjorde en gång ett hesök på Ferney hos Voltaire och spelade där för honom Gengis-khan på det i hög 
grad harhariska sätt, som han hrukade använda på teatern, tills dess Voltaire slutligen midt under pje-sens gång 
utropade: »Nog! nog! Den satans karlen! Han dödar, han mördar mig!» och därpå steg han upp och rusade in i 
sitt rum, där han stängde in sig för hela kvällen. Lekain hlef naturligtvis stött öfver ett sådant heteende, så mycket 
mer som han spelat rollen på samma sätt i Paris och med stort hifall. Han heslöt att resa nästa dag. Men innan 
han for, ville han likväl göra ett hesök hos värden, författaren, och lät därför fråga om Voltaire ville taga emot 
honom. »Låt honom komma in, om han har lust!» hlef det mindre vänliga svaret. Lekain gick in, och nu fick han, 
enligt sin egen utsago, en läxa som han aldrig glömde. 

Voltaire läste upp för honom Gengis-khans roll så som han själf tänkt sig den, — och Lekain stod stum af 
heundran och förvåning. 

»Nå, hegriper ni nu, hur den rollen skall sägas?» frågade Voltaire, när han slutat.»Jag hoppas det!» svarade 
Lekain »och jag skall söka hevisa det i morgon!» 

Dagen därpå spelade han rollen till Voltaires stora belåtenhet, och när han kom tillhaka till Paris, uppträdde han i 
den på nytt, men nu enligt de fingervisningar som författaren gifvit honom. Hans framgång hlef ofantlig, och en 
af hans kamrater, som väl sett att han förut missuppfattat den, sade nu efter första återupptagandet: »Det syns 
minsann att ni varit på Ferney!» 

Voltaire kallar Lekain »den ende, tragiske skådespelare han sett», och denne hehöll publikens ynnest till sin död. 
Den inträffade 1778, och samma dag som Lekain begrofs, gjorde Voltaire sitt bekanta triumfintåg i Paris efter 27 
års frånvaro. Man berättar att Voltaire föll i vanmakt, då han erhöll underrättelsen om sin lärjunges frånfälle. 

1778 var ett dyrt år för Frankrike; det förlorade då genom döden Voltaire, Jean Jacques Rousseau och Lekain. 

Lekain, som var så tragisk på scenen, var i det enskilda lifvet en glad och lustig menniska, i motsats till Moliére, 
som på scenen var så lustig och i sitt enskilda lif så dyster och svårmodig; — ett nytt bevis på att skådespelaren 
aldrig kan och aldrig får på scenen vara endast sig. själf. 

PiERRE Eouis Dubus, på scenen känd under namnet PRÉVIEEE, föddes i Paris den 17 nov. 1721, vid gatan 
Mauvais Gargons, bakom det hus där Théåtre Erangais var beläget. 

Han hade fyra bröder, och fadern var intendent hos prinsessan af Bourbon, men med små inkomster och vid 40 år 
enkling med fem pojkar. Han var sträng till lynnet och olyckan gjorde honom ännu strängare. Eöljden hlef att alla 
fem sönerna rymde från honom en vacker dag; men när de blefvo hungriga, så gingo de hem igen alla — utom 
Pierre, som i stället hlef handtlangare vid ett murar-arbete i närheten af Euxem-bourg. En prest tog sedan hand 
om honom och satte honom i en pension, där han stannade i sjutton är.Därifrån kom han till en prokurator, men 
på den saken ledsnade han snart. Därpå sändes han till en notarie, men fann det icke mycket roligare där. En dag 
fick han på Théåtre Erangais se Poisson spela Crispin, och dagen därpå repeterade han den för sina kamrater, så 
att alla trodde sig se Poisson själf, och inom kort var han anstäld vid en landsortsteater, där han spelade Crispin 
och betjentroller. Snart engagerades han i Paris vid Eoire St. Eaurent och slutligen vid Théåtre Erangais, där han 
ensam inom kort rem-placerade hela den Poissonska dynastien. 

Han excellerade i alla slags komiska roller, och hans talang var af den mångsidigaste art. Enligt en af sina 
kamraters vitnesbörd hade han allt för sig: en behaglig figur, intelligens, muntert lynne, själfullhet och komisk 
verve. »Glad och uppsluppen i farsen, godmodig i komiska gubbroller; grof och hård som köpman; känslig, ädel 
och rörande som fader, hade han alla tonarter, alla nyanser i sin stämma och sitt ansikte, och lika väl som han 
uppfattade totaliteten, lika skarpt uppfattade och återgaf han detaljerna af en roll.» 

I en pjes som hette »Mercure galant» spelade han sex olika roller och det ända till oigenkänlighet. Ett bevis på 



hans förmåga att karaktärisera lemnar följande historia: Då han i ofvannämda pjes en kväll skulle 

uppträda i den sisla rollen, en drueken soldat, och i kulissen förberedde sig till sin entrée, kom en af teaterns 
tjenstemän, som var ny på sin plats, fick se honom stå där med pipan hängande i munnen och slingrande på 
henen och ville hindra honom att gå in. 

»Hör på, kamrat 1» sade han, »du kan skaffa mig en fördömd historia på halsen 1 Stopp nu!» 

Men Préville sliter sig ifrån honom och rusar in på scenen, där han mottages af en dundrande applådåska, — 
naturligtvis till den nye tjenstemannens oerhörda förvåning och häpnad. 

Préville hade som enskild man ett fel, ganska vanligt hland artister, men inte mindre olyckligt för det: han kunde 
aldrig under den goda dagen spara något för den onda. Han hade en hetjent, som varlikadan som han själf och 
som tjenade honom i trettio år utan öfverenskommen lön och utan någon annan kontroll än att säga, när allt var 
slut i huset: »Hör 

herrn, nu får jag lof att ha litet pengar 1» Denne 
hedersman, i hög grad tillgifven sin hushonde, ansåg 
sig nästan som ett med honom. En kväll, då Préville 

spelade i två långa komedier, sade hetjenten: »Är det menskligt det här? I kväll spelar vi »Barheraren i 

Sevilla» och »Mercure galant»; i morgon är det slut med oss! Det är ju att ta’ lifvet af en syndare!» 

Préville var i högsta grad godhjärtad och välgörande. En af hans kamrater vid landsortsteatern. St. Armand, kom 
sent en kväll sedan Préville lagt sig och hegärde husrum öfver natten. Han fick det och stannade kvar hos ^onom 
— i sjutton år, till dess han fick ett arf, och Préville sade inte ett ord om saken. 

1774 stälde Préville sig i spetsen för en elevskola, den första i Erankrike och grunden till det nuvarande 
konservatoriet. Han skapade många och utmärkta elever och hEef senare medlem af akademien, — den första 
skådespelare som en sådan ära vederfors. 

På sin sena ålderdom hade han den glädjen, att i sin ordning få heskydda den ovanlige prest, som tog vård om 
honom under hans harndom. Det var under revolutionen, och den gamle presten hade honom att tacka för sina 
sista dagars lugn och dog i hans armar. Préville följde honom snart och dog på det nya seklets första år, 1800. 
Han har lemnat efter sig högst intressanta studier och anteckningar öfver sin konst och öfver de år han tillhragte 
som lärare vid den nyinrättade elevskolan. 

Sådana voro de håda stora skådespelarne Eekain och Préville, hvilka med skäl kallas Erankrikes tragiska och 
komiska snillen af första ordningen.4. Dugazon. Molé. E/eury. (1741 —1818.) 

Gourgault, kallad Dugazon, var född 1741 och debuterade 1772 på Théåtre Erangais samt spelade i allmänhet 
betjenter. Han var en af Prévilles efterträdare, den andre var DAZINCOURT. 

Dugazon var i synnerhet utmärkt för sitt mimiska spel. Han hade eld och värme; men han lät ibland förleda sig af 
sitt begär att uppväcka skratt och föll då in i smaklöshet och öfverdrift. Han var i sitt enskilda lif en stor 
grälmakare, och hans dueller voro lika många och lika omtalade som hans lyckliga roller; men han var också en 
lustig ture, och man påstår att hans tunga kunde vara lika hvass och lika färdig som hans värja Han dog 1809. 

Hans syster, gift med brodern till den bekante dansören Vestris, som kallade sig själf »dansens gud» och som 
brukade säga: »Det fins inte mera än tre 

stora män \ Europa: jag, Voltaire och Eredrik den store!» — hans syster, M:ME VESTRIS, var tragisk 
skådespelerska och elev af Eekain; men man anmärker att hon saknade känsla och inspiration — två farliga 
brister hos en tragédienne. Hon var mycket afund-sjuk på M:lle Raucourts lyckliga debuter — och en kväll, då 
den unga debutanten i Cinna deklamerade Emelies första monolog, och en katt inne på teatern började jama på 
det mest ihållande och insidiösa sätt, ropade en af Raucourts beundrare från parterren: 



»Jag ger mig tusan på att det är M:me Vestris’ katt som håller väsen!» 

M:me Vestris, född 1746, afled 1804. 

Dugazons hustru hette LOUISE Rosalie LEFÉVRE och var född i Berlin 1755. Hon var lika utmärkt vid Opera 
comique som hennes man vid Théåtre Erangais och spelade med sådan verve och sanning, att ett helt rollfack, vid 
den franska teatern fått sitt namn efterhenne. Man säger nämligen »les Dugazons» och menar därmed ett sorts 
mellanting af glad älskarinna, suhrett och ingénue, som förekommer i den franska opera-komiken. Hon dog i 
Paris först 1821 och saknades mycket och länge af alla den glada konstens vänner. 

Dazincourt föddes 1747 i Marseille inom en köp-mansfamilj och tillhragte sin första ungdom hland homullshalar 
och kassahöcker. Sedan hlef han ett slags sekreterare hos hertigen af Richelieu och umgicks hos honom med en 
mängd höga herrar, af hvilka han var mycket omtyckt och hos . hvilka han lärde sig den fina ton och den säkra 
takt, som sedan utmärkte honom på scenen. 

Betecknande för hans uppträdande inom denna krets var hvad han själf berättade därom under sina senare dagar: 
»Ihland ville de höga herrarne hehandla 

mig som en ankamrat; men jag höll dem alltid på hehörigt afstånd genom den respekt jag visade dem.» 

Dazincourt lemnade en vacker dag Richelieus tjenst och hegaf sig till Briissel, där han debuterade på teatern och 
gjorde stor lycka. Därifrån kom han, sedan han försonat sig med Richelieu, till Paris, och genom Prévilles 
bemedling fick han Figaros roll i Beaumarchais’ »Figaros bröllop», och därmed var hans lycka gjord. Préville 
hade förut skapat Figaros roll, men nöjde sig nu med trädgårdsmästarens, sedan han känt att minnet började svika 
honom. 

Strax efter detta sitt uppträdande hlef Dazincourt befald till Trianon, där han erbjöds att dirigera drottningens 
enskilda teater och gifva lektioner åt Marie Antoinette själf — ett tillbud som han antog. Revolutionens stora 
tragedi kom och afbröt de kungliga komedierna. Dazincourt hlef också misstänkt för royalism och satt fängslad i 
några månader, men slapp undan med förskräckelsen. Senare hlef han kejsar Napoleons enskilde teaterdirektör. 

Kejsaren befalde honom att på tre dagar anordna teatern i Erfurt, så att de stora suveränerna, som därvoro 
samlade till fredskongress, skulle få dem värdiga platser; — det gjorde han också, men redan förut sjuk, 
förvärrade han sitt tillstånd genom dessa tre dygns ansträngningar och vakor, under hvilka han inte ens hade tid 
att äta, och sjukdomen tog så öfverhand, att han dog däraf den 28 mars 1809, 62 år gammal. 

DESCHANETS DES Essarts, född 1740, var också en af Théåtre Erangais’ utmärktheter, i synnerhet som 
köpman och financier i de gamla komedierna. Han var dessutom ryktbar för sin oerhörda korpulens. Han 
helsades också alltid af ett gapskratt från hela salongen, när han spelade Petit-Jean i Racines »Fes Plaideursv 
(Sakförarne) och måste utropa: 

»Sen mig, jag sofver ej, jag blir allt mera mager! 

Det är ju synd och skam: ett sorgligt slut jag tager!» 

När han spelade Orgon i »Tartuffe», där han var naturen själf, måste man alltid använda ett särskildt bord, 
mycket högre och bredare än de vanliga, för att han skulle kunna gömma sig under det och komma fram igen 
utan att taga det med sig. 

Des Essarts var en stor gourmand och hade en ofantlig aptit; men hans hjärta var lika ädelt och godt som hans 
mage var stor. Bästa beviset därpå är, att näf under skräckväldet 1793 hans kamrater blefvo arresterade, så dog 
han af sorg öfver deras missöde. Han var ett stort barn, älskad af alla och sörjd af alla. Det är sant att man 
skrattade åt honom äfven i tragedien; men han var för godmodig för att förarga sig däråt; — han tog sitt parti och 
skrattade med. Så skulle han en gång i en dram framställa för konungen — han spelade nämligen prefekten i 
Paris — hans utsvultna undersåter, och missförhållandet mellan prefekten och folket framkallade stormande 
skrattsalvor i salongen. 



Det svåra för skådespelaren är att på en gång förena djup och lätthet, hållning och uppsluppenhet, det passande 
och det behagliga. Och antaget att en och annan naturens gunstling äfven kommer därhän,så är det därför icke 
sagdt att puhliken har smak nog att uppskatta dessa egenskaper, hvilka icke särdeles ofta passa in på dess egna. 

FRANgoiS RÉNÉ MOLET, kallad Molé, var i duhhelt afseende en lycklig man, ty han förenade hos sig de 
omtalade egenskaperna, och han fann hos den dåvarande parispuhliken en stor mängd tongifvande, som visste att 
uppskatta dessa hans gåfvor. Han föddes i Paris 1734 och var son af en gravör. Tidigt fader- och moderlös, kom 
han som skrifvare till herr Blondel de Gagnys, generalintendentens för finanserna, hyrå. En dag, då 
generalintendenten inträdde på hyrån, öfver-raskade han den un^e skrifvaren, som, draperad i en hordduk, stod 
uppe pa ett till teater apteradt hord och deklamerade en tragisk scen, med en patos, som kunnat spränga taket. 
Intendenten tog inte saken illa, han skrattade och lät den unge Réné hehålla sin lön, utan att hetungas af alltför 
ansträngdt arhete. Den unge skådespelaren in petto drog fördel af denna frihet, i det han inträdde vid en 
sällskapsteater, som spelade i Temple. Han gjorde sig där så hemärkt, att han snart fick en order att dehutera på 
Théåtre Erangais — en order, som hade det felet att komma litet för tidigt, ty Molé var då hara nitton år. Han 
debuterade likväl, och man fann, att han hade en utmärkt figur, 

ett naturligt spel, men att hans stämma var alldeles för 

svag — och han blef icke engagerad. Han mottog denna dom utan att klaga, lät i stället engagera sig i landsorten 
och stannade där i fem år. Sedan återupp-trädde han i Paris, och nu lyckades han så väl, att 

han genast anstäldes och kort tid därefter antogs till 

societär. Efter den tidens bruk skulle han spela både tragiska och komiska roller; men Eekain var konung i 
tragedin, och Molé, som icke nöjde sig med en underordnad plats, föresatte sig att i stället blifva stor i komedin 
för att där få vara ensam. Han valde till specialitet att spela hofmän och eleganter, och för att kunna göra det 
riktigt naturligt, lagade han att han fick umgänge i de kretsar där dessa förekomma — och han lyckades så väl 
imitera dem, att man påstodhonoin vara mycket mera grand-seigneur än hans förebilder. 

Molé, ädelsinnad af naturen och en utmärkt konstnär, försmådde afund och käbaler, medelmåttornas vanliga 
hjälpmedel. Det var han själf som af egen impuls uppsökte och skaffade en debutorder åt Eleury, som skulle 
intaga hans plats. Natur och sanning i konsten voro för honom det högsta af allt. Han brukade säga att, för att 
kunna lyckas på scenen, måste man »taga vara på sitt hufvud, men öfverlemna sitt hjärta». 

Detta är gyllene ord, 'som i all sin enkelhet just träffa det rätta: reflexionen vaken bakom den mest brinnande 
känsla, och skådespelaren skall lyckas. 

Molé ville äfven försöka sig som författare, men lyckades som sådan icke så väl. Han skref en liten 
enaktskomedi, kallad Ett quiproquo, hvilket, ehuru framförd t af Théåtre Erangais’ bästa krafter, likväl föreföll 
tråkigt och kallt. Efter några ändringar uppfördes det andra gången, och publiken, som under tiden fått reda på att 
dess gunstling, Molé, var författaren, ropade af artighet in denne. Molé hade det goda förståndet att inse hur 
saken förhöll sig; han gick in och sade, i det han bugade sig för publiken: 

»Mitt herrskap! Eörfattaren är okänd; det är honom omöjligt att kunna emottaga ert godhetsfulla bifall!» Därpå 
tog han sin pjes tillbaka och var klok nog att aldrig mera försöka sig som författare. 

Molé spelade ännu vid nära 70 år älskare, och ingen kunde öfverträffa honom i värma och glöd. M:EEE Contat, 
som spelade älskarinnorna emot honom och som således talade af erfarenhet, yttrade en gång: »Molé är 67 år, 
men det fins ingen af våra unga älskare, som så bra kan kasta sig- på knä för ett fruntimmer som han!» 

Molé liksom Préville var ingen hushållare. Han pensionerade gamla, afsigkomna skådespelare; han betalade två 
särskilda gånger sin brors skulder, då denne misslyckats i sina försök att upprätta teatrar i Rouen och Toulouse, 
och slutligen fann han sig själf på gamladagar i stor förlägenhet för sin utkomst. Han fick sig då tillerkänd en 
recett på Théåtre Erangais och spelade vid den i Hamant bourru (Den häftige älskaren) med samma eld som i 
forna dagar samt öfverhopades med inropningar och stormar af bifall. Men dessa ansträngningar skakade hans 



redan förut svaga helsa; han insjuknade några dagar efter recettuppträdandet och dog inom kort, 69 år gammal. 

FLEURY uppsteg på tronen efter Molé, sedan han redan vid 7 års ålder hörjat spela komedi. Han var son till ett 
kringresande direktörspar, som lemnade honom att uppammas hos en bondhustru i trakten af Nancy; denna åter 
inlemnade honom på hitteharns-huset därstädes, i det hon hehöll betalningen för sig själf och inbillade 
föräidrarne att hon hade gossen kvar. Slutligen, efter åtskilliga äfventyr, återfann han sina föräldrar och 
debuterade i Nancy vid 7 års ålder i en komedi af Destouches, som en liten illa klädd betjent-pojke. Det tillhörde 
den rollens traditioner, att den lille betjenten skulle gå fram till en lång räkel till jägare hos en Mr de Taffiére och 
med en viss oförskämd säkerhet taga sig en pris ur dennes öppna snusdosa. Den unge Fleury gjorde så, han 
också, men ovan vid snuset, hade han knappt fått prisen i näsan, förrän han gaf till en ljudlig nysning. 

Den afsatte konungen af Polen, Stanislaus Lec-zinsky, som då höll sitt hof i Nancy, var på spektaklet om kvällen 
och ropade så att det hördes i hela salongen: »Gud hjälp dig, liten!» och hela publiken ut¬ 
brast i skratt. Men den lille lät sig inte förbluffa, utan gjorde en djup bugning för konungen, liksom för att tacka 
för hans välönskan, och slutade sin roll under lifligt bifall. 

På det sättet debuterade Fleury. 

Det var han som af Voltaire fick det gyllene rådet: »Studera di'g själf i ditt hem; glöm dig själf på teatern!» 

Fleury var dirigent för drottningens teater när Dazincourt var hindrad af tjenstgöring. Hans första epokgörande 
skapelse var Fredrik den stores roll i »Debägge pagerna», och i denna roll lyckades han så väl, att prins Henrik af 
Preussen, den nyss aflidne konungens bror, som åsåg spektaklet, föll i tårar af rörelse och trodde sig se sin 
berömde broder uppstigen ur grafven. Han sände honom dagen därpå en briljanterad dosa, som tillhört Fredrik, 
och Fleury påminde sig därvid 

sin första pris snus, som inbragt honom ett »Gud 

hjälp» af en annan konung. 

Från och med skapandet af denna roll var Fleury en stor skådespelare. 1793 blef han arresterad tillika med sina 
kamrater; men de undsluppo döden genom en kamrats ädelmod — Charles de la Bussiéres, som vågade sitt eget 
lif för att rädda de andras. 

Under kejsardömet spelade Fleury i Dresden inför Europas monarker och han fann sig gent emot denna publik 
riktigt i sitt element. 

»När jag är på scenen,» brukade han säga, »så är 
jag icke hos den eller den monarken, utan det är pu¬ 
bliken, som är hos mig!» 

Fleury drog sig tillbaka från scenen 1818, sedan han utan hvila uppträdt i 62 år, och han dog 1822, 73 år gammal. 
5. Sophie Arnould. M:me Favart Monvel. M:lle Mars. 

(1757—1841.) 

Sophie Arnould var sångerska. Hon var född i Paris 1740 och debuterade vid 17 års ålder. Hon hade en härlig 
röst och besatt mycken känsla, men var för öfrigt lika mycket känd för sina äfventyr som för sin talang och sin 
kvickhet. Hon mötte en dag i Versai liesparken en poet, (t en f il-li er nar rf, som gick ensam, i en af gångarne. 
»Ni ser att jag underhåller mig med mig själf,» sade poeten, i det han besvarade Sophie Arnoulds helsning. — 
»Akta er!» svarade hon, »ni.är i sällskap med gn smickrare!»En afton hade man i hennes salong roat sig med att 
göra epigram öfver M:me Pompadotir. Polislöjtnanten fick veta det och skickade efter henne dagen därpå, samt 
anstälde följande förhör: »Mademoiselle, 

hvar superade ni i går?» — »Det kan jag inte påminna mig.» — »Ni superade hemma hos er!» — »Det är 
möjligt!» — »Ni hade främmande?» — »Troligtvis!» — »Hvilka?» — »Det mins jag inte!» — »Mins ni inte 



hvilka som superade med er i går?» — »Nej!» — »Men det tycks att ett fruntimmer sådant som ni borde komma 
ihåg sådant!» — »Visserligen, ers excellens. Men inför en man sådan som ni är jag inte ett fruntimmer sådant 
som jag!» — Och det var allt hvad polislöjtnanten fick veta. 

Sophie Arnould, som varit så rik, så lysande och så firad, dog sjuklig och utfattig 1802, ute på landet, dit hon 
dragit sig tillbaka. 

Från operan, där Sophie Arnould verkade, öfvergå vi nu till Opera-comique, där FAVART och hans hustru under 
en följd af år fängslade publiken, han som författare och direktör, hon som sångerska och skådespelerska. 

Favart var son till en pastejbagare och gjorde både vers och pastejer — båda lika goda, påstod man. Sedan några 
af hans vådeviller gjort lycka på Opera-comique, blef han utsedd till dess direktör. Hustrun till en musiker hos 
konung Stanislaus i Nancy skref till honom om engagement för sig och sin dotter och erhöll det också. Både mor 
och dotter debuterade på Opera-comique under namn af M:me och M:lle de Chantilly, — deras verkliga namn 
var Duronceray. 

M:lle de Chantillys talang och kvickhet fängslade snart icke allenast publiken, utan äfven direktören-för-fattaren. 
Ty det var just i Favarts stycken, som hon vann sina första triumfer, och inom kort var hon M:me Favart. Men 
Théåtre Frangais’ afundsjuka öfver fram-gångarne gjorde att man inom kort måste stänga Théåtre de la Foire, där 
Opera-comique då spelade, och paret Favart lemnade Paris och gingo till Brtissel med ett sällskap, som de själfva 
bildat och dit framgången följdedem. Därifrån följde deras trupp d.en bekante marskalken af Sachsen under hans 
fälttåg och spelade i högkvarteren för att uppmuntra soldaternas mod och muntra lynne. Marskalken kände 
sångens makt och hade utnämt dem till franska arméns vissångare. Hvarje seger eller annan framstående 
händelse firades af ma-karne Favart med nya kupletter, och allt hade troligen gått förträffligt, om inte marskalken 
slutat med att förälska sig i sångerskan, hvilket åter tvang M:me Favart att helt hastigt taga till flykten och 
återvända till Paris. Den förgrymmade marskalken undandrog nu Favart sitt beskydd, hvilket hade till följd att 
denne blef ruinerad. 

M:me Favart debuterade 1749 på Comedie-Italienne, men några lifliga och djärfva drag vid en karaktärsmålning 
ådrog henne de skenheligas förbittring, och hon fördes nu från kloster till kloster för att omvändas. Mannen å sin 
sida måste dölja sig för att icke råka ut för den mäktige marskalkens hämd, och det såg således illa ut för både 
författaren och sångerskan i dessa; de gamla, goda tiderna, som man kallar dem. 

Ändtligen, den I3:de mars 1750, dog marskalken af ett fall från hästen, och de båda makarne blefvo återgifna åt 
teatern, där de nu på nytt blefvo publikens gunstlingar och fortfarande förblefvo det i tjugotvå år eller till M:me 
Favarts död den 21 april 1772. Omdömet om henne är, att hon var en utmärkt aktris och sångerska och en 
förträfflig kvinna. Hennes spel var öppet, naturligt, gladt och sympatiskt; hon kunde framställa alla slags 
karaktärer: subretter, älskarinnor, bondkvinnor, mödrar, naiva flickor, förnäma damer — allt excellerade hon uti 
Hon härmade så väl alla dialekter, att de landtbor, hvilkas språk hon talade, trodde henne vara deras 
landsmaninna. Hennes hjärtas godhet stod i jämnhöjd med hennes talang. Hon var ovanligt gifmild, och möttes 
hon af otack, så svarade hon alltid: »Bah! Man må försöka så mycket man 

vill; man kan ändå aldrig förstör^ för mig glädjen att få hjälpa! »Man skref öfver henne följande quatrain: 

Naturen konsten handen gaf Till äktenskap, och därutaf Blef född Favart — som tyckes af sin far Fått hvad blott 
arf från modern var!" 

Makarne Favart hade en son, som dog 1805 och som också var aktör och författare vid Comedie-Italienne. 

Louise Contat var den namnkunniga af två systrar samt elev af Préville och hans hustru. Det var hon, som 
skapade Susannes roll i Beaumarchais’ »Figaros bröllop», och från denna roll räknar hon sin lysande 
skådespelarbana. Senare spelade hon grefvinnan Alma-viva i samma komedi samt dessutom alla hufvudrollerna i 
Moliéres och Marivaux’ stycken, utom i alla de nya. Hon sjöng lika bra som hon spelade talroller. Vid ett besök i 
Bordeaux, sedan hon spelat i två komedier mot Fleury, sjöng hon Pergoleses »Serva padrona», och publikens 
förtjusning steg till en sådan höjd, att den inväntade henne utanför teatern, omgaf henne, hurrade, skrek och 



applåderade, så att hon, på en gång glad och rädd vände sig till Fleury, som ledsagade henne, och uthrast med 
den min af komisk gravitet, som var henne egen: »Min vän, de här goda menniskorna förtjusa mig verkligen — 
men tror ni inte det vore skäl i att ropa på vakten?» 

Hennes talang som skådespelerska lärer varit utomordentlig. Fleury sade om henne: »hon vore i stånd till att 
narra puhliken applådera sin tvättnota, om det föll henne in att läsa upp den från scenen!» 

Född 1760, hade hon debuterat vid sexton års ålder, hlifvit aktris vid sjutton och drog sig tillhaka vid femtio, 
efterlemnande en liflig saknad. Tio år förut gifte hon sig med en Mr de Parny, hrorson till poeten. Och lika 
heundrad som M:lle Contat varit för sin kvickhet, sin finess och grace, lika omtyckt hlef fru de Parny för sin 
godhet och sin uppriktiga och älskvärda karaktär. 

Under samma tid som hon, fans vid operan JULIE CANDEILLE, hvilken, född i Paris 1767, debuterade 
påoperan 1782 och på Théåtre Erangais 1785. Hon var på samma gång skådespelerska, författarinna 
ochkompositris. Hon lemnade teatern för att gifta sig, och hennes giftermål låter som en hel roman. En ung man 
från Briissel hade under vistelsen i Paris förälskat sig i en af hennes kamrater, M:lle Eange och ville nödvändigt 
gifta sig med henne. Eadern, en rik borgare i Briissel, Mr Simon, skyndar hufvudstupa till Paris för att hindra 
sonens giftermål. Han inträder ursinnig till M:lle Eange utan att vara väntad, träffar hos henne M:lle Candeille 
och blir alldeles betagen i henne — och far och son gifte sig kort tid därefter på samma dag. 

M:li/E Joly var också författarinna och aktris. Hon var född i Euneville 1745, debuterade på Théåtre Erangais 
1770 och anstäldes där 1772. Stor beundrar-inna af Jean Jacques Rousseau, var hon den första som gjorde en 
vallfart till Erménonville och som på Emiles författares graf nedlade den första lagerkransen. 

Jacques-Marie Boutet, kallad Monvel, var född i Euneville 1745, debuterade på Théåtre Erangais 1770 och hlef 
anstäld 1772 samt spelade i tragedin och komedin samma roller som Molé, men på ett helt och hållet olika sätt. 
Eika mycket som naturen hade slösat på den ene, lika njugg hade hon varit mot den andre. 

Monvel var liten, torr och mager, och hans röst föreföll skrikande och tunn. Hans magerhet framkallade följande 
infall af Sophie Arnould: 

»Det är en älskare, som man alltid känner sig hågad att bjuda ett mål matU 

Men Monvel hlef, trots detta, en stor skådespelare, och fast hans figur ofta gjorde våld på illusionen, så återstälde 
han den på nytt genom sitt utmärkta minspel och framför allt genom sina talande ögon. Monvel var tragiker och 
Molé komiker; men när de spelade samma slags roller, så segrade de genom helt och hållet olika teknik. Molé 
brusade i sin lidelse; Monvel höll sig tillbaka, men hvarje stafvelse röjde en smärta; då Molé var färdig att flyga i 
luften af lutter eld och låga, så — för att använda ett mycket uttrycksfullt ord af M:lle Dumesnil, »kokade 
Monvel i sin inre glöd>.Molé kom tårarne att flöda, Monvel kom hjärtat att sammanpressas. 

»Jag har aldrig förr,» sade Eleury om Monvel, »så väl känt sanningen af det gamla ordspråket, »att de stora 
smärtorna äro stumma!» 

Talma säger om honom: »I alla sina roller visade denne store skådespelare prof på en oupphörlig kamp , emellan 
den mest genialiska konst emot en i hög grad rebellisk natur — och den besegrade naturen måste lyda honom. 
Monvel har bland alla den franska scenens aktörer varit den, som gått längst i konsten att på ett glänsande sätt 
säga sina roller.» 

Att detta erkändes af hans publik, visar följande anekdot: 

När han spelade Abbé de UEpée, hade han i andra akten en lång berättelse att göra, och han började den med 
följande ord: »Jag kommer kanske att något länge upptaga er tid», då han af bröts af en röst från parterren som 
utropade: »Så mycket bättre!» hvarvid hela salongen brast ut i en skallande applåd. 

1781 fick Monvel polisens befallning att lemna Paris; man har egentligen aldrig fått veta hvarför. Han begaf sig 
då till Sverige, där han hlef Gustaf III:s aktör och chef för den franska skådespelartrupp som konungen den tiden 



underhöll i Stockholm. Man har mycket klandrat Gustaf III för att han införskref detta franska teatersällskap, 
men detta klander är ohe-fogadt, ty vi hade då ingen inhemsk skådespelarkonst, och vi fingo en sådan genom 
Monvel. I hans utmärkta skola hildades och utvecklades nämligen Lars Hjortsherg, Charlotta Neuman, Maria 
Kristina Franck, gift Ruckman m. fl., och de välgörande verkningarna af denna förträffliga undervisning fortlefde 
inom vår teater i nära ett halft århundrade. Ja, man kan utan öfverdrift säga, att det var Monvel vi hafva att tacka 
för att vi ännu i dag kunna spela en fransk komedi hättre än de flesta af våra grannar — huru få än traditionerna 
äro från de tider, då han verkade ihland oss. 

Monvel återvände till Paris 1786 och återinträdde vid Théatre Frangais 1791. Under revolutionen varhan en ifrig 
och häftig republikan, och 1791 skref han och fick uppfördt ett skådespel. Klosteroffrm, som uppväckte en storm 
af ovilja mot klostren, hvilka också kort därpå hlefvo upphäfda. 

Under kejsardömet hlef han professor vid konser-vatoriet och medlem af franska akademien samt lem-nade 
teatern 1806 och dog 1811, efterlemnande flera harn, hland hvilka en af hans döttrar i synnerhet hlef 
namnkunnig. 

Hon hette Anne Franqaise Hippolyte Boutet de Monvel och hennes teaternamn var M:LLE Mars. 

Hon föddes i Paris 1778, debuterade vid tretton års ålder på Théåtre de Montansier i Versailles och redan vid 
tjugotre års ålder på Théåtre Frangais. där hon efterträdde M:lle Lange som ingénue och första älskarinna. Vid 
M:lle Contats reträtt intog, hon äfven hennes plats och var sedan ensam om alla komedins större roller samt 
eröfrade genast publikens sympatier. 

Men hennes utveckling som skådespelerska var lika långsam som hennes kvinliga utveckling. Man sade om 
M:lle Mars, att hon hlef egentligen inte vacker kvinna och stor artist för än hon hunnit sitt trettionde år. Audibert 
berättar att han, sedan han första gången sett henne i »Les fausses confidences» (De falska förtroendena), 
besökte henne dagen därpå för att förklara henne sin beundran. 

»Hvad skulle ni då sagt, om ni hade fått se M:lle Contat?» sade hon. 

»Hon skulle således varit bättre än ni? Det är omöjligt!» 

»Hon spelade den annorlunda än jag; men det är henne jag har att tacka för min framgång!» 

»Hon har då gifvit er lektioner?» 

»Nej! Men att se en stor artist, är nog för att få ögonen öppna för en rolls verkliga värde, och jag glömmer henne 
aldrig!» 

M:lle Mars spelade ända till 1841. Hon var då sextiotre år gammal, och ännu uppträdde hon som ingénue och 
första älskarinna. Ett oförklarligt behag och en evig ungdom tycktes hafva varit oskiljaktiga frånhennes person; 
— och ändå var hon en nagel i ögat på afundsjukan och kabalen. En låghet underrättade den åldrande 
skådespelerskan om att det var tid att draga sig tillbaka; en afton kastade man in till henne på scenen en krans af 
gula och svarta immorteller, liknande dem som läggas på grafvar. Dagen därpå lem-nade den stora 
skådespelerskan scenen för alltid och lemnade den med blödande hjärta. Man hade kunnat tacka henne bättre för 
hvad hon verkat i sin konst; man hade kunnat skonsammare säga henne, att hennes tid var förbi. 

Eiksom M:lle Mars’ fader vägledde flera af dem, hvilka i en längesedan förfluten tid voro vår scens storheter, så 
gaf hon sina råd och uppmuntringar åt en svensk skådespelerska från nyare tider, som var hennes like i skönhet, 
behag och sent mognade talang, men som var lyckligare än hon, därför att hon fick dö på höjden af sitt 
konstnärsskap — nämligen Emelie Hög-qvist. 

6. Tatma. (1763—1826.) 

Erankrikes störste tragiske skådespelare, Eranc;ois JOSEPHE Talma, föddes i Paris i januari 1763. Han 
bestämdes först att utöfva samma yrke som fadern, hvilken var tandläkare, och han följde honom till England där 
han tillbragte åtskilliga år af sin ungdom. Återkommen till Paris inemot sitt femtonde år för att fullända sina 



studier, fattade han smak för teatern — så som han själf säger: medan han gick och såg på representationerna på 
Théåtre Frangais. Han debuterade med framgång den 29 novemher 1787, i Saids roll uti Voltaires »Mahomet». 
Men som de förnämsta rollerna då ännu voro upptagna af andra, måste han under någon tid nöja sig med att 
uppträda som förste älskare i tragedier och komedier om hvartannat. Emellertid uthröt inom kort den stora 
revulutionen och den unge skådespelaren hade nu tillfälle att se de menskliga passionerna rasa i all sin nakna 
vildhet på en större skådeplats än scenen; han såg historia skapas under sina ögon, han hade under ett fjärdedels 
sekel framför sig de dystra och stora dragen af en lefvande tragedi. Han kände personligen dess förnämsta hjältar; 
han återfann i dem de förflutna tidernas män, som hade uppträdt vid de gamla staternas omstörtningar, just dessa, 
som han var kallad att framställa på scenen. 

Hvilket storartadt skådespel och hvilka tillfällen till djupgående karaktärsstudier. Rohespierre, Marat, Danton, 
Miraheau, Henrion, Collot d’Herhois, Bonaparte, — det var mönster att studera, mönster som icke många 
skådespelare hafva att tillgå! 

Hela världen var då för tiden politiserande, och Théåtre Frangais inte minst. Man tog upp en tragedi af Chénier, 
Karl IX eller Bartholomeinatten. Stycket hade en stormande framgång, och hvilket kunde på den tiden vara mera 
tändande, än att framställa konungamaktens hrott och missgrepp? Talma spelade Karl IX och nu visade sig för 
första gången och i dess rätta dager hans ovanliga förmåga af träffande karaktäristik, understödd af ett sträfvande 
efter yttre likhet, som för framställningen af historiska personligheter är så berättigad och så nödvändig. Talma 
studerade den olycklige konungens karaktär i historien, hans anletsdrag från porträtten i muséer och samlingar, 
och genom en i detalj genomförd grimering blef den kroppsliga likheten slående, liksom likheten i moraliskt 
hänseende blef nästan förfärande. Denna skapelse stälde honom med ens i första ledet bland Fran kri kes stora 
skådespelare. 

Hofvet och presterskapet, som då ännu hade några flikar kvar af sin gamla maktställning, tyckte naturligtvis icke 
om detta stycke och dess uppförande blef förbjudet. Men publiken ropade med raseri på Karl IX, man gick 
beväpnad till teatern, Miraheau höjde sin mäktiga stämma till förmån för stycket, och inom kort måste det spelas 
på nytt. Men där uppstod split och 

Hedberg, Dramatik. Ooenighet mellan skådespelarne, liksom uti den nyfödda republiken. Somliga af dem höllo 
med hofvet och de gamla förhållandena, andra voro den nyaste tidens män och vänner till friheten. Bland dessa 
senare var Talma. Han och Dugazon samt dennes syster, M:lle Vestris, öfvergingo till Palais-Royal, där de i 
sällskap med den från Sverige återkomne Monvel grundade en andra Théåtre Frangais. Den första var denna tid 
ännu belägen på venstra Seinestranden, på Rue des Fossés Saint Germain des Prés, numera Rue de 1’ancienne 
Comedie; men till slut var det den andra som blef den första, när de båda teatrarne återigen efter några års 
förlopp sammanslogos. 

Talma fullföljde den reform i fråga om kostymen, som börjades af Fekain och M:lle Clairon, eller åtminstone 
närmade han den ännu mera till den historiska sanningen. Tidigt stäld i förbindelse med dessa dagars utmärkte 
målare, begärde han deras råd, studerade deras taflor och letade igenom deras studieportföljer. På de offentliga 
biblioteken rådfrågade han de olika tidsåldrarnes monument, genomläste deras memoarer, och sedan fram-stälde 
han på scenen resultaten af sina forskningar. Han var nästan en hel arkeolog, och amatörer eller egare af enskilda 
rika samlingar gjorde sig ett nöje af att visa honom sina skatter, vissa om att de sedan skulle återfinna dem 
kopierade på den förnämsta nationela scenen. 

Att gifva exempel på kostymens sanning, var det samma som att för den stifta en allmän lag, och allt blef äfven 
vid Théåtre Frangais i detta afseende ord-nadt efter Talmas önskan. Men detta gick inte för sig utan protester och 
många häftiga uppträden, i synnerhet i början. 

Se här ett af de mest omtalade: 

Första gången som Talma visade sig på scenen, klädd som verklig romare, draperad i sid yllemantel, med de 
antika sandalerna på sina fötter och med bara armar och ben, mätte honom M:lle Vestris, som béfann sig på 



scenen, från hufvud till fötter med förvånade och harmfulla hlickar, och midt under den tragiskadialogens 
storslagna repliker utspann sig, alternerande med denna, en annan af ungefär följande innehåll: 

»Men, Talma, ni har ju nakna armar?» 

»Alldeles som de gamle romarne!» 

»Men ni har ju inga henkläder, Talma?» 

»Romarne hade heller inga sådana!» 

»Svin!!» 

När M:lle Vestris utslungat detta sitt: »Cochon!» rusade hon ut från scenen,'alldeles utom sig af vrede och kunde 
inte förstå att Talma, utan att vara galen, kunde tillåta sig något dylikt! 

Så småningom vande hon sig likväl därvid, hon liksom hela världen, i synnerhet när hon fick veta att Talmas hen 
och fötter voro klädda i köttfärgad trikå, och att det endast var armarne som voro hara. 

Ett annat hevis på Talmas sanningskärlek i fråga om kostymen lemnar hans senare uppträdande som Othello. I 
sin ungdom spelade han den, som hrukligt är äfven hos oss, i mohrisk dräkt, men på äldre dagar klädde han sig 
som venetiansk ädling, hvilket ju Mohren också är, och han vann därför åtskilliga kännares hifall. Fråga är dock 
om den ahsoluta sanningen alltid är tillämplig på scenen och om i detta fall Mohrens gräsliga svartsjuka hlir så 
begriplig i deft venetianska nohile-kostymen som i den mohriska fantasidräkten. 

Så resonnerade troligen också Talma själf, ty han återgick ånyo till den kostym, som han hade hegagnat i sin 
ungdom. 

Ett annat hevis på hans sanningskärlek är särskildt värdt att omnämnas i vår tid, då kärleken till ett par mustacher 
så ofta kommer i konflikt med sanningskärleken, och det i allmänhet är den senare som får gifva vika. 

En afton, då Voltaires »Brutus» gafs med Monvel i titelrollen, spelade Talma Titw’ roll, och han lät då klippa sitt 
hår efter mönster af en romersk hyst af Titus, befintlig i Eouvren. När han kom in på scenen mottogs han af 
publiken, som han i detta afseende så småningom lyckats uppfostra, med en dånande bifalls-storm. Atta dagar 
därefter buro alla unge män i Pariskortklippt hår, och från denna kväll daterar sig bruket att bära sitt hår »å la 
Titus» — samt med detta bruk afskedandet af hårpiskan, den gamla regimens hårklädsel. 

Men Talma nöjde sig icke med att endast i yttre hänseende göra teatern till ett galleri af utmärkta personligheter 
från alla åldrar; han gaf dem lika samvetsgrant de inre karaktärsdragen från olika tider. Se här en liten 
förteckning på några af de stora figurer som han på detta sätt framstälde: 

Oedipe, Orestes, Ner o, Bayard, Macbeth, Othello, Hamlet, Manlins, Henrik VIII, Shakspeare, Ulysses, Cyrns, 
Henrik IV, Hector, Germanicus, Mahomet, Eei-cester, Sidla, Belisar, Eeonidas och Karl VI. 

Talma hade lärt känna Bonaparte redan som simpel artillerilöjtnant; när Bonaparte blef general hade han sålt till 
honom sitt hus vid Rue Chantereine, som sedan blifvit Rue de Victoire; senare kände han honom äfven som 
förste konsul och slutligen kom han äfven i beröring med kejsaren. 

Napoleon bevisade alltid Talma stor ynnest och talade ofta med honom om hans roller. 

En dag, efter uppförandet i Fontainebleau af »Pompeji död», frukosterade Talma hos kejsaren, som gjorde 
åtskilliga anmärkningar öfver hans sätt att återgifva Caesars roll. 

»I er första scen,» sade kejsaren, »talar ni med allt för mycken ärlighet emot konungadömet. Caesar är ingen 
jakobin; han uppreser sig endast därför mot konungarnes auktoritet, att han har romarne bakom sig. Han är långt 
ifrån att förakta tronen, som han tvärtom fikar efter. Man måste låta publiken förstå att han talar på ett sätt och 
tänker på ett annat!» 

Cången därpå spelade Talma efter kejsarens fingervisning och blef af honom lifligt applåderad för detta. »Och,» 
sade Talma »den mannen som gjort den i8:de Brumaire, visste nog hur Caesar skulle tala om konungadömet 



inför romarne!» 


I »Sulla», Jouys tragedi, som gafs under restaurationen, återgaf Talma i Si 111-as roll Napoleons anletsdrag och 
yttre så förvillande lika, att bifallet blef det meststormande och att allas tankar riktades på den störtade kejsaren, 
som då var fånge på S :t Helena, och hur stor skuggrädslan än var, vågade man dock icke vidtaga några åtgärder 
mot den afhållne skådespelaren. 

Den sista roll Talma skapade, var Karl VI:s, och sista uppförandet af detta stycke egde rum den 3 juni 1826. 
Talmas helsa var då bruten, mycket genom hans upprepade konstresor i grannländerna och i landsorten; resor på 
hvilka han visserligen skördade mycken ära och mycket penningar, men hvilka också förstörde hans krafter. 

I första dagarne af oktober 1826 blef hans sjukdom allt mera oroande, och från sitt landtställe Brunoi vid 
stranden af Isére fördes han till Paris, där han dog den 19 i samma månad. 

Talmas karaktär och hjärta stodo i jämnhöjd med hans konstnärsrykte. Han var af naturen melankolisk och denna 
hans lynnesbeskaffenhet gjorde honom särdeles egnad för djupa tragiska uppgifter, sådana som Hamlet, Othello, 
m. fl. 

Han sade alltid på tal om sin konst: 

»En skådespelare måste i den högsta passion, i yrans vildaste utbrott alltid vara herre öfver sig själf! 
Skådespelaren har en dubbelvarelse: det kännande väsendet, som uttrycker, och det reflekterande, som leder.» 

Han plägade också säga: 

»Det svåraste af allt för en skådespelare är att säga en monolog — därför att det är det onaturligaste af allt! Man 
måste säga den åt sig själf, icke åt publiken!» 

Den nyaste dramatiska tekniken har gifvit honom rätt i detta; den har, som vi veta, bannlyst monologen. 

Talmas sista~ ord voro dessa: »Det grymmaste af allt är att inte kunna se!» — Han, som såg så klart i lifvet, ville 
göra det äfven i döden.7. Marie Dorval. Rachel Félix. (1800—1858.) 

Vi komma nu till de sista stora namnen i detta rika galleri af franska skådespelare, och dessa två äro de båda 
kvinliga artisternas M:me Dorvals och M:lle Rachels. 

Marie Amelie Thomase Delaunay, gift Dorval, föddes i Lorient omkring 1800 och fick, innan hon kunde intaga 
någon framstående rang inom sitt lands skådespelarkonst, pröfva ett kringirrande teater-lifs alla försakelser och 
frestelser. 

Hon har själf berättat för den berömda författarinnan George Sand, att hon som barn sjöng med i kören i Méhuls 
Joseph, uppklättrad på en stege och under ett stort paraply for fyra, därför att det var hål på taket och ett hällregn 
inträffade under representationen. 

»Vid fjorton år,» berättade hon, »spelade jag Fan-chette i Figaros bröllop och en annan liten roll i en annan pjes; 
min hela garderob bestod af en enda kläd-ning, en hvit nettelduksklädning, som jag begagnade i bägge pjeserna. 
För att nu åt Fanchette förläna en spansk turnyr, tråcklade jag ett rödt bomullsband nere i kanten af klädningen, 
och som de båda pjeserna gingo. på samma kväll, skyndade jag att sprätta af bandet igen till den andra, på det 
publiken skulle tro att jag hade två kostymer. Om dagarne fick jag hålla mig inne, klädd i en snäf yllekjol, medan 
jag tvättade och strök min hvita klädning.» 

På detta enkla, torftiga sätt började M:me Dorval. Vid femton års ålder gifte hon sig med en aktör vid namn 
Allan-Dorval. Hon sjöng i en opera-comique på teatern i Nancy, när hennes lilla flicka fick sitt ben af-slaget i 
kulissen af ett fallande dekorationsstycke. Hon fick då skynda från det kvidande barnet in på scenen och från 
scenen ut till barnet, utan att våga afbryta representationen.I Strassburg var det egentligen som hon först började 
väcka uppseende för sin dramatiska talang. Hon kände där att hon träffat sin rätta kallelse och begaf sig till Paris. 
Där debuterade hon 1818 på Porte St. Martin. Den första roll i hvilken hon utmärkte sig, var drottning Elisabeths 
i »Slottet Kenilworth», en bearbetning af Walter Scotts bekanta roman. Sedan väckte hon stort uppseende som 



Thérése i »De båda galérslafvarne», en melodram, som den tiden rönte en stormande framgång. 

Slutligen var det Adéle d’He)*vays’ roll i Dumas’ »Antony» som skapade M:me Dorvals rykte och för den 
kommande tiden gjorde henne till personifikationen af den realistiskt skildrade, borgerliga kvinnan i det nyare 
franska dramat, taget midt ur det moderna sociala lifvet. Flera andra skapelser, Jeanne Vaubernier (gref-vinnan 
Dubarry), Marion de VOrme och Donna Sol i Hugos båda dramer, för att icke tala om hans »Angelo», där hon 
efter hvartannat spelade Thisbe och Katarina Bragadini; Ketty Bell i Alfred de Vignys »Chatterton», och framför 
alla Amelie i »Trettio år af en spelares lefnad» — hos oss spelad af Emelie Högqvist, — i hvilken pjes hon 
rivaliserade med Frédréric Lemaitre i energi och kraft, — visade hennes stora och omfattande konstnärsskap i 
hela dess glans. Ett konstnärsskap, på en gång det mest passionerade och det mest återhållsamma, det mest 
vågade och det mest kyska, det mest hvardagliga och det mest poetiska, som man dittills sett på den franska 
scenen. 

»Hvilken brinnande och frikostig natur 1 Hvilken rikedom af passion!» utropar en af hennes kritici från denna 
tid; »huru hon hängifver sig helt och hållet åt hvarje uppgift, huru litet hon sparar, huru hon eldar allt genom sin 
låga, huru hon i hvarje, äfven den medelmåttigaste roll, låter ett friskt och själfullt lif vibrera! Allt tjenar henne 
till stora och sanna effekter! De simplaste ord, de plattaste utrop, de mest utslitna repliker blifva ljungande 
blixtar i hennes mun. »O min Gud!» eller: »Hvad jag är olycklig» eller »Jag är förlorad», med sådana ord 
kommer hon sin publik att rysa, att gråta, att skrika af fasa. Och på samma gång somhennes rörelser eller hennes 
mimik förvåna genom deras enkla sanning, på sidan om alla tragiska traditioner, så eger hon i sin makt dessa skri 
från hjärtats innersta, som sönderslita, dessa snyftningar, som uppskaka åskådaren!» 

Hennes största och mest olycksbringande triumf var Manc-Jeanne,s roll i »Kvinnan af folket», en melodram 
uppförd äfven hos oss på Torsslowska Mindre Teatern. I denna roll utvecklade hon hela sin storhet, all sin 
godhet, hela sin ömhet, hela sitt kvinliga och moderliga hjärtas alla skatter af sann och glödande känsla. 

Några dagar före första uppförandet af stycket frågade man henne: »Hurudan är er nya roll? Är ni nöjd med 
den?» — »Jag vet inte!» svarade hon. »Jag har ett barn, och jag förlorar det — det är alltsammans!» 

Det var också alltsammans; men med detta gjorde hon af denna melodram den tidens mest framstående verk på 
den franska scenen. Det skri som Marie-Jeanne uppger utanför hittebarnhuset, då hennes barn är borta, detta skri 
som upprörde hela Paris hvarje afton, trehundrade gånger å rad, — i detta skri nedlade M:me Dorval mera än sitt 
stora snille och sitt varma hjärta, — hon nedlade däruti hela sitt lif. 

Det var denna ofantliga och olycksbringande framgång som bröt hennes kraft; ihärdiga omsorger åter-gåfvo 
henne visserligen en skenbar helsa; men ett af hennes barnbarns död gaf den en ny stöt, och efter den var det slut 
med henne. Hon dog den 16 maj 1849, och man kan gärna säga att med henne dog också den nutidens tragedi, 
som man kallat melodramen och som till stor del kallats till lif genom hennes snille och talang. Den har blifvit 
mycket klandrad, denna realistiska borgerliga nutidstragedi; men den hade dock sina förtjenster framför 
féeridramat, som aflöste den, om också färgerna ibland voro för bjärta och skuggorna för mörka. 

M:me Dorvals like i storhet, men hennes motsats i arten af de gestalter åt hvilka hon gaf nytt lif, var Elisabeth 
Rachel Eélix, kallad Rachel, som föddes i Schweiz den 28 februari 1821 af fattiga judiska för-äldrar. Hon 
genomströfvade som barn med dem Schweiz Tyskland och Frankrike, sjungande på kaféerna, tillika med sin 
äldre syster, Sarah, och bjudande apelsiner åt de tankspridda åhörarne för att stimulera deras offervillighet. 
Emellertid väckte den lilla Rachels sång, eller rättare sagdt, hennes sätt att säga sina sånger, en viss 
uppmärksamhet. Man presenterade henne för Choron, som hade öppnat en skola för religiös musik; han fann 
henne intelligent och mottog henne i sin klass, i det han rådde henne att lägga bort sitt judiska namn Rachel och i 
stället kalla sig Elise som förkortning af Elisabeth. Efter några veckors undervisning märkte likväl läraren att 
hennes röst saknade omfång och klarhet, men att hennes sätt att tala var uttrycksfullt och godt, hvarför han rådde 
henne att afstå från sången och i stället tänka på tragedin. Han förde henne själf till Saint-Aulaire, som oberoende 
af Konservatoriet inrättat en skola för dramatisk framsägning. 



Efter hos honom åtnjuten undervisning försökte hon sig 1833 på Théåtre-Moliére och väckte Jouslin de la Sa 
lies, dåvarande direktörens för Théåtre Frangais, uppmärksamhet. Han lät henne inträda vid Konservatoriet i 
Michelots klass. Där hörde M:lle Mars en dag den unga flickan, omfamnade henne förtjust och förespådde henne 
en stor framtid. Senare fick hon undervisning af Sa mson, som påskyndade utvecklingen af hennes inneboende 
anlag. 

Efter fyra år, fulla af feberaktiga studier, gyllne drömmar och beständig fattigdom, nästan brist, uppsöktes hon 
slutligen af lyckan; det var Monval, regissören vid Gymnase, som en dag i mars 1837 kom och erbjöd henne 
engagement från Poirson, Gymnases direktör. Hon återtog då namnet Rachel och debuterade den 24 april i »Ea 
Vendéenne» (Vendéiskan), men utan synnerlig framgång. Stycket föll, och man ville då försöka den unga 
skådespelerskan i en vådevill »Ee mariage de räison» (Förnuftsgiftermålet), där hon spelade Suzeties roll, men 
ansågs allt för tung och allvarlig för den lättare genren. Rachel var förtviflad och lemnade på Poirsons råd 
Gymnase, hvarpå hon efter många mot-gångar och energiska ansträngningar slutligen fick försöka sig på Théåtre 
Frangais. Hennes första debut därstädes egde rum den 12 juni 1838 som Camille i »Horatierna» — och dagen 
därpå var den klassiska tragedin återuppstånden, och Fran kri ke hade en tragisk skådespelerska af första rang. 
Hennes debut gaf en recettinkomst af 752 francs; fyra månader senare spelade hon Hermione, och recetten var 
6,300! 

Hennes framträdande som tragedienne var en fullkomlig öfverraskning för hela den literära och artistiska världen, 
och efter öfverraskningen följde en hänförelse och en beundran, som icke kände några gränser. Eiksom genom ett 
trollslag blåstes nytt lif i den klassiska tragedin, som man ansett död och begrafven med Talma, och Rachel 
spelade nu vidare Roxane i »Bajazet», Pau-line i »Polyeucte», Agrippina i »Britannicus» och slutligen Phädra 
och Athalie, hennes egentliga triumfroller. 

Som åtskilliga af den tidens kritici tämligen otvetydigt uttalade sin tvekan om huruvida hon någonsin skulle 
kunna spela annat än de gamla klassiska rollerna, försökte hon sig snart och med stor framgång i moderna 
uppgifter. Hon spelade 1843 Judith i M:me Girardins sorgespel af samma namn samt sedan under de närmaste 
åren Catharina IF Virginia, Fredégimda, Johanna D’Are, Maria Stuart m. fl. Den nya roll i hvilken hon bäst 
lyckades var Adrienne Eecouvreurs i Scribes och Eegouvés drama, som uppfördes 1849. Hon spelade vidare 
Ponsards Eueretia, och han skref för henne sin Charlotte Corday, som hon dock, efter lång tvekan, bestämdt 
vägrade att spela, förklarande att revolutions-hjältinnans tämligen kyligt hållna roll icke passade för hennes 
temperament. 

Att det icke var revolutionstiden som skrämde henne, bevisade hon 1848, då hon efter republikens utropande 
uppträdde på Théåtre Frangais med tricoloren i sin hand, och hälften talande, hälften sjungande, framsade 
Marseljäsen på ett sätt, som före henne aldrig varit spordt och som väl svårligen någon efter henne skall kunna 
åstadkomma. »Revolutionens alla stormar vibrerade i hennes stämma, hämdens eld kom hennesredan brutna 
kropp att darra, hennes svarta ögon brunno som eld i det bleka ansiktet; — hon var på en gång mäktig och 
förfärande, och den verkan hon framkallade var oerhörd. Det var tragedins och patriotismens triumf, och hade 
revolutionen icke redan varit gjord, så skulle hon framkallat den!» — säger en antecknare, som var närvarande. 

I Hugos »Angelo» spelade hon med stormande framgång Thisbe, skådespelerskan, hvars historia till stor del var 
hennes egen. Efter M:lle Mars öfver-tog hon Fouise de Fignerolles och Fröken de Belle-lsles roller, och en afton 
spelade hon i »Eueretia» de båda kvinnorollerna, Eueretia och Tulli a, och båda till illusion olika. 

Hennes sista roll var Catharina I i Scribes »Fa Czarine», hvilket stycke hon dock, trots all sin talang, icke kunde 
hindra från fall. Det var 1855. Hon var då redan sedan lång tid tillbaka lidande af den bröstsjukdom, som tycktes 
hafva varit ärftlig inom hennes familj och som kort förut hade röfvat ifrån henne hennes käraste syster Rebecca 
Felix. Men drifven af ett oemotståndligt begär efter penningar och applåder, underkastade hon sig de oerhördaste 
ansträngningar, då hon under sina sex månaders ferier for Europa omkring, tillbringande nätter och dagar i sin 
resyagn och spelande om kvällarne utan hvila och utan uppehåll. 1849 hon i mera än halfva Frankrike 73 
representationer på 90 dagar. Ferierna 1853 tillbragte hon i Ryssland, där hon fick 400,000 francs för sig själf 



och 100,000 för sitt sällskap. Slutligen 1855 drog hennes hroder henne med sig till Amerika, där likväl 
framgången icke fullt motsvarade förhoppningarna och där ansträngningar och missräkningar påskyndade 
sjukdomens utveckling. Hon sökte sedan förgäfves hot för sitt onda i Egypten och återkom till Fran kri ke för att 
dö i Cannes, vid Medelhafvet, den 3 januari 1858, således endast trettiosju år gammal. 

Och med henne dog den klassiska franska tragedin för att säkerligen aldrig mera uppstå ur sin graf. Måhända var 
det också tid för den att dö, ty konsten villevig utveckling, ständigt framåtskridande — med gengångare hygges 
helt visst icke det tempel i hvilket nutiden vill offra. 

Som konstnär var Rachel stor som få, som men-niska har man kallat henne girig och penningsniken. Kanske hade 
hon icke kraft att motstå de sinas törst efter guld — och de hade ju törstat så länge, — men så pliktade hon också 
för denna svaghet med sitt lif. 

Hon ihågkom alltid utan bitterhet sin egen törniga stig i hörjan af sin hana, och hon uppmuntrade alltid andra, 
hvilka hörjade så som hon. En dag sade hon till en ung skådespelerska, som hlifvit uthvisslad och som i förtviflan 
ville taga lifvet af sig: 

»Jag förbjuder er att dö! Ni har talang, ty annars skulle ni icke vara så känslig för ett fall. Ni skall arbeta som jag, 
och ni skall en dag lyckas som jag. Ty det är endast genom mod och arbete, som man tvingar lyckan att följa sig 
och som man blir värd hennes gunst!» 

VII. Nutidens franska teater. 

Det nyaste franska lustspelet och den nutida franska skådespelarkonsten hafva båda att uppvisa namn, som äro 
kända och erkända inom hela den bildade världen, på hvars skådeplatser fransmännen som författare fortfarande 
intaga den förnämsta platsen, när det blir fråga om teknisk färdighet, gnistrande kvickhet och ett strålande godt 
lynne, som aldrig förnekar sig. Det är skada, att dessa goda egenskaper skola till icke ringa grad fördunklas af en 
frivolitet, som ofta nog synes anbragt för att ockra på den förskämda smaken hos en blaserad publik, om den 
också mången gångmåste vara en ofrivillig yttring af det franska åskåd-ningssättet, hvilket, isynnerhet i fråga om 
förhållandet mellan könen, tyckes vara ett helt annat än vårt. 

Den bedragne äkta mannen är fortfarande en stående figur i det franska lustspelet och näst honom är 
»svärmodern» den figur, öfver hvilken de franska för-fattarne uttömma all sin ironi och alla sina bitande 
sarkasmer. 

Egendomligt nog fasthålla de franska författarne, trots all sin realism för öfrigt, åtskilliga föråldrade tekniska 
hjälpmedel, hvilka för dem underlätta intrigens förande och anbringandet af de mångfaldiga förvecklingar, hvilka 
hos dem åstadkomma den komiska effekten. Så är till exempel fallet med monologen, som af Henrik Ibsen hlifvit 
bannlyst från det nyare skådespelet, men som hos fransmännen ännu i dag florerar i all sin onaturlighet och all 
sin bredd. Och i följd af den, detta skådespelarens trädande utom ramen och direkta hänvändande till sin publik, 
hvilken han på detta lättvindiga sätt underrättar om förutsättningarna för det stycke i hvilket han uppträder. En 
förklaring på detta förhållande torde dock kunna sökas i den från den gamla komedin fortplantade traditionen, 
som, huru än smaken för dagen må vexla, med en öfver allt beröm stående pietet upprätthålles på Fran kri kes 
förnämsta skådeplats, där Moliére ännu är lika hemmastadd i dag som i går och där han skall vara det i morgon 
och allt framgent, verkande således ännu ur sin mer än tvåhundraåriga graf som en uppfostrare för sitt folk och 
för den konst, han själf idkade i lifvet. 

Bland Frankrikes nuvarande lustspelsförfattare torde ViCTORiEN SARDOU vara den mest framstående, — 
liksom inom den allvarligare sedekomedins område Emile Augier, Octave Feuillet och Alexandre Dumas DEN 
YNGRE. De beherska nu den europeiska repertoaren såsom Eugéne Scribe på sin tid, om också icke fullt så 
enväldigt som han. 

Bland nyare franska skåäespélarnamn finnas många, som lysa med lika stor glans som under de förflutna tiderna. 
Ögnar man igenom Théåtre Frangais’ societär-lista för de senaste 20 åren, påträffar man där namn sådana som 
Samson, M:me Favart och M:me Guyon, systrarna Brohan, Augustine och MADEEEINE, Got, Bréssant, 



Delaunoy, Lafontaine; Maubant, Lé-roux och Talbot, Fébvre och Coquelin, Thiron, Worms, Mounet-Sully, 
Croizette och REICHEMBERG. 


Vid Gymnase träffar man namnen EANDROE, Berton, Blanche Pierson, M:me Pasca och M:me EROMENTIN; 
vid Porte St. Martin SARAH BERNHARDT och från den närmast förflutna tiden möta oss namnen ERÉDÉRIC 
EÉMAITRE, melodramens konung, och den evigt unga DÉJAZET, som ännu vid sjuttio års ålder spelade den 
unge liichelieu i »Richelieus första vapenbragd»; en värdig afkomling af det äkta franska skåde-spelarsläkte, som 
icke visste af någon ålderdom, kanske just därför att det af hela sin själ hängaf sig åt den konst, som är evigt ung, 
just därför att den, när den är sann, skildrar icke individen som dör, utan släktet som lefver. 

Den franska skådespelarkonsten har säkerligen, också den, tagit intryck af den feberbrådska, som är egendomlig 
för vår tid; men i ett afseende står den som ett efterföljansvärdt exempel för alla länders idkare af 
menniskoframställningens svåra konst, och det är i den vördnadsfulla omsorg med hvilken den omhuldat och 
utvecklat talets, på så många andra scener, vårdslösade och dock för skådespelaren så ytterst viktiga betydelse. 
Man kan få se en fransk skådespelare vårdslösa både kostymen och hållningen, man kan anmärka att hans åtbörd 
är vulgär och hans grimering bristfällig; men man får aldrig höra honom mumla mellan tänderna, slarfva fram en 
replik så att hälften går bort, eller genom oriktiga tonvikter vända upp och ner på författarens mening och 
innehållets logik. Klart, rent och klingande ljuder hans vackra modersmål från hans läppar, ty han vet väl att, 
huru glänsande och skarpa än hans öfriga vapen må vara, är detta, hans förnämsta vapen, oansadt eller slött, så 
vinner han endast en half seger, en seger som står på gränsen af ett nederlag.Det är därför som det på hans språk 
heter som det borde heta på alla: II ne joue pas seulement son role, il le ditl »Han spelar inte allenast sin roll, han 
säger den.» 

VIII. Den tyska teatern. 

i. Eastlagsspel och mysterier. (1400—1500.) 

Vi komma nu att skärskåda teaterns och skådespelarkonstens öden hos ett folk, på afstånd besläktadt med vårt 
eget och delande vårt eget öde däruti, att det, senare än de folk hvilkas teaterväsen vi hittills betraktat, erhöll den 
oskattbara gåfvan af ett nationaldrama. Vi hafva redan i inledningen till den moderna teatern (sid. 28) talat om 
den första början till dramatiska spel i Tyskland, hvilka där, som öfverallt, utgjordes af mysterierna och 
fastlagsspelen, ur hvilka sedermera morali-teterna och de latinska skoldramerna utvecklade sig. 

Som prof på det egendomliga sätt, hvarpå de heliga legenderna uti fastlagsspelen och mysterierna framstäldes för 
den tidens åskådare, samt den besynnerliga språk-blandning, som förekommer i de äldsta af dem, vill jag här 
anföra följande utdrag ur ett fastlagsspel, i hvilket fottvagningen förekommer och där följande blandade dialog 
mellan Jesus och Petrus eger rum: 

Petrus (sjunger)-. 

c an tat: »Non lavabis mi hi pedes in reternum. 
et di ra t (och säger): 

Herre Meister, es soll nit sein Dass du waschest die Eitsse mein !Jrcsus. 

pantat: Si non lavero te, non habebis partem mccmn. di c a t: Eässest du dir die Eiisse nit 

Waschen hier zu dieser Zit (Zeit), 

So inhast du sicherlich 

Keinen Theil an meinein Ricli (Rcich)! 

Petrus. 

c an tat: Domine, non tamtum pedes meos, sed et manus et caput. di ca t: Herre! die Rede soll nit sein 
Wasche nit allein die Eiisse mein. 



Wasche mir das Ilaupt und auch die Hand, 

Eli’ ich so dure werde gebant». 

Hvad som här vid lag först faller i ögonen är den blandning af sång och tal, som klart och tydligt hänvisar på 
skådespelets ursprung från den kyrkliga guds-tj ensten, vid h vil ken liturgin på samma sätt sjöngs recitativiskt på 
latin och sedan omedelbart därpå öfver-sattes af den officierande presten. Men att också i de allvarliga 
fastlagsspelen och mysterierna behofvet af ett komiskt element gjorde sig gällande och äfven tillgodosågs, därpå 
finnas från denna tid mångfaldiga bevis. Att detta komiska element tämligen godtyckligt inflätades äfven i de 
allvarligaste och mest gripande momenten af den framstälda handlingen, visas af följande utdrag ur ett 
fastlagsspel, i hvilket Jesu fängslande förekommer, och där Petrus hugger örat af Malchus, öfverste-prestens 
dräng, hvarvid denne jämmerligt skriker: 

Malchus: lam en t a (jämrar sig). O wehl Schanden und Schaden, 

Mit denen bin ich wohl beladen, 

Ich han hier verloren mein Ohr, Darumb heisst man mich einen Thor. 

Öfversättning. 

O ve, smälek och våda. 

Nu är jag lastad väl med bada. Jag mitt öra här inistat har. Kallas en narr af en och h var.Jhesus ad Petrum: dicit 
(säger). Peter: thu din Schwerdt wieder in, denn du solist dess sicher sin, wer Rache will erwerhen. 

Mit Schwerten, der soll verderhen! 

JHESUS AU JUDACOS. 

Eiihrt mir her den wunden Mann, 

Sin Ohr setze ich ihin wieder an: 

Malchus. 

Meister: ich bitten dich. 

Dass du wollest heilen mich. 

Jiiesus. 

Din Ohre setzen ich dich wieder an Als ich wol ineisterliche kann! 

Malchus: dicit socio sni (säger till sin följeslagare). 

Geselle lieber Ereund. nimin wahr Wie es um min Ohr war; 

Zuch hin, merke, ob est feste steh, denn es thut mir allzu weh. 

Socius: trahit a ur em, dicens (drar honom i örat, sägande). 

Dem Ohr steht dir fest sicherlich Geselle, also dunket mich: 

Malchus. 

Jhesus ist em viel guter Mann, er kann wohl setzen Ohren an ! 

Öfvei sättn ing. 

Peter : stick ditt svärd äter in. Du lita kan på orden min: Den hämd sig vill förvärfva Med svärd, skall sig 
fördärfva! 

Eör mig hit den slagne inan. Hans öra fast jag honom sätta kan. 

Mästare ! jag beder dig. 



Att du ville hela mig. 

Ditt öra sätter jag dig åter fast, Så helar mästaren hvad som hrast! 

Kamrat, du käre vän, se här Hur med mitt öra är; 

Märk om det sitter, drag därför. Ty det allt för ondt mig gör. 

Fast är ditt öra, säkerlig. Kamrat, således tycks det mig! 

Jesus han är en präktig man. Ilan öron väl fastsätta kan! 

Med stor naivitet höllo författarne till dessa mysterier det för gifvet, att allt hvad som sades eller gjordes, hur 
platt det än var i sig själft, hlef rent och heligt endast och allenast därigenom, att det utgick från personer som 
förekommo i hiheln och legenderna, och folketantog på god tro att det också var så. Det framkallade därför ingen 
förargelse, utan hördes tvärtom med andakt och tjenade till stor upphyggelse, när personer, hvilka annars för den 
religiösa åskådningen stodo som upphöjda, ädla och heliga väsen, i det andliga skådespelet uppenbarade den 
lägsta allmogens tänkesätt och känslor och uttalade sig i dess språk. Man tålde till och med sådana yttranden, 
som i händelse författaren eller franv sägaren hade anfört dem som sina egna, skulle hafva ansetts för den 
fräckaste gudshespottelse, och straffats med hann eller hål. Så omtalas till exempel hehådelsen genom den helige 
ande icke sällan som något, hvilket nog kunde vara mycket tvifvel underkastadt, och i en fransk mysterie från 
Karl VIIFs tid, författad af hans lifläkare, Jean Michel, och spelad af 97 personer, håller själfva Josef följande 
uppbyggliga monolog: 

x»Mon soulcy ne se peut d’effaire De Marie, mon épouse sainte, 

Que j’ai ainsi trouvé enceinte. 

Ne scay s’il y a faute ou non. 

De moi 1 Fest la chose venue; 

Sa promesse n’a pas tenue. 

Elle a rompu son mariage, 

Je suis bien infeible, incredule, 

Quand je regarde bien son faire. 

De croire quJil n’y ait m’effaire. 

Elle est enceinte; et dou viendrait Ee fruit? — 11 faut dire par droit QuiT y ait vice d’adultére, 

Puisque je n’en suis le pére!» 

hvilket i öfversättning skulle kunna låta ungefär så: 

»Det mig ständigt i hågen rinner. 

När min helga maka, Maria, 

Jag på detta sätt fruktsam finner. 

Om jag skall fälla eller fria. Jag har det icke kunnat vålla; 

Hon ej sitt löfte mäktat halla. 

Hon ej sitt äktenskap velat akta, 

' Därför den tron jag måste nära. 

När jag vill rätt hennes färd betrakta. 

Att hon säkert gjort mig vanära. 



Hon är hafvande ! Hvarifrån väl Kommer frukten ? —jag säger med skäl: Äktenskapsbrott hon öfvat har Då jag 
ej till barnet är far!»- 

Det lustiga elementet behagade folket så mycket, att det snart inblandades öfverallt, äfven i de allvarligaste 
scener. Utom djäfvulen, som alltid, när det tilldelades honom en roll i mysterierna, uttalade sitt hån och sin 
ondska i en humoristisk ton, hvarigenom han blef dessa styckens enda karaktäristiska figur, infördes vissa, för det 
historiska ämnet alldeles likgiltiga personer, hvilkas enda uppgift var att väcka löje. Den tidigast uppfunna 
figuren af detta slag kallades »läkare» eller »köpman». I de flesta passionsmysterierna säljer han till de tre 
Mariorna de kryddor och salvor, hvarmed de vilja balsamera Kristi lik. Som en trogen kopia af de kvacksalvare, 
hvilka den tiden infunno sig på alla marknader, var denna narraktiga skepnad väl bekant för folket och 
förskaffade det stor glädje genom sin löjlighet och genom de hugg och slag, dem han i rikligt mått utdelade till 
hustru och tjenstfolk. Bland dessa vann hans bondsluga dräng eller medhjälpare. Rubin, så stort och allmänt 
bifall, att han mer och mer trängde kvacksalvaren i bakgrunden och blef en komisk hufvud-figur, af hvilken 
under tidernas lopp utvecklade sig den omistlige gyckelmakare, som senare under namnet Hans-wurst och 
Pickelhering återfans i alla stycken och lät sitt skämt och sitt gyckel strömma ut öfver alla möjliga personer och 
situationer. 

Som exempel på den underliga sammanblandning af det upphöjda och platta, som framstäldes utan atthos 
åskådarne väcka minsta religiösa eller ästetiska förargelse, vilja vi anföra en kort beskrifning om, huru de nämda 
lustiga personerna agerade med i ett af de äldsta tyska fastlagsspelen: »Kristi uppståndelse» — hvilket också för 
öfrigt, vid sidan af Kristi framträdande inför Guds tron som medlare mellan skaparen och den fallna 
menskligheten, framstälde en hel mängd burleska scener emellan djäfvulen och de fördömda själarna. 

Strax efter sedan de tre Mariorna vid Kristi graf slutat sin latinska sång och den tyska omskrifningen aäraf och 
medan de ännu befinna sig i mellangrunden af teatern, inträder köpmannen, följd af sin hustru och sin piga, och 
börjar sitt spel i förgrunden. Han anmäler sig redan i sina första ord som gyckelmakare: 

; Gott gruss uch ir hem liberal, 

Alz sprach der wolf und ktickte in den gensestalU 

och underrättar sedan åskådarne om att han söker sig en dräng. Skälmen Rubin, som har ett godt öga till 
köpmannens hustru, anmäler sig. De tinga med hvarandra om lönen. Rubin begär fem skilling; köpmannen säger 
att han vill ge honom en rock, en skjorta och till på köpet sina gamla byxor, som han kan gå med både bittida och 
sent. Rubin går in därpå, såvida köpmannen inte har något emot att han fördrifver tiden med hans unga hustru, 
hvilket också utan vidare beviljas. Rubin tillträder nu sin tjenst med att förkunna för åskådarne att hans mästare, 
den berömde kvacksalvaren Hypokras, har kommit. Han sjunger: 

»Hy komt meister Ypocras de gratia di vina. 

Sin mtiter eyner meister eyn selegel vras in arte nudicina. 

Her sprach, er welde ein meister sin und waz von kunsten riche Waz man em der gesunden brenge, dy macht er 
alle siche.»Hans herre befaller honom nu att slå upp kramboden \ men Rubin är lat och maklig, han vill ha en 
medhjälpare och får fatt på en förvuxen, spöklik krabat, som heter Pusterbalk, men denne är lika lat och dåsig 
som han själf, hvarför de om en stund komma i slagsmål, hvilket slutar med att mäster Hypocras genom-pryglar 
dem bägge. Rubin skaffar sig därpå en annan medhjälpare, en krokig, puckelryggig landstrykare, som heter 
Lasterbalk. Kvacksalvaren har lofvat Rubin att han skall göra honom till riddare, och denne öfverens-kommer nu 
med Lasterbalk ått han skall bära hans ridderliga svärd efter honom, när han har blifvit det, och att han dessutom 
skall passa upp på köpmannens hustru. Med detta sista gör Lasterbalk genast början, men gör det så oskickligt att 
han, ledsen däröfver, beslutar att gå i kloster. Därpå följer ännu mera plumpt skämt, gräl och slagsmål méllan 
Rubin, Lasterbalk och kvacksalvaren, medan derunder af och till höres en strof af kvinnorna, som komma från 
Jesu graf. Då Lasterbalk fått respass och kramboden blifvit uppslagen, komma de heliga kvinnorna ändtligen för 
att köpa sina örter och salvor till frälsarens lik. Rubin gör spektakel af deras jämmer och de själfva gifva sig till 



att pruta med köpmannen, som slår af duktiga tag. Hans hustru förebrår honom därför och detta inbringar henne 
ett kok stryk, medan Rubin grälar med den gamla pigan. Slutligen vandra de tre Mariorna af till grafven och 
köpmannen lägger sig att sofva. Förargad öfver den hårda behandlingen, låter hustrun emellertid öfvertala sig af 
Rubin att flykta bort med honom och att taga alla kvacksalvarens härligheter med sig. Den bedragne äkta mannen 
vaknar, utbrister i klagorop, springer ut och — kvinnorna stå nu vid Jesu tomma graf och mottaga ängelns 
budskap om Herrens uppståndelse. 

På detta råa, med folkets och tidens seder och bruk öfverensstämmande sätt, var det som mysterierna framstälde 
de heliga legenderna och på samma gång sörjde för åskådarnes behof af religiös uppbyggelse och värdslig 
gamman. Ur dessa dramats första, ofullkomliga former utvecklade sig sedermera moraliteternaoch 
folkskådespelet, medan de latinska skoldramerna fylde den lärda världens behof af teatraliska förlustelser, utan 
att någonsin kunna nedtränga till det egentliga folket. 

2. Mästersångarne och folkd ramai. (1517—1600.) 

Det första fasta tyska teaterhuset byggdes i Niirn-berg år 1550, af Mästersångarnes skrå, och en af detta skrås 
medlemmar och den namnkunnigaste af dem alla var det äfven, som skulle öppna nya vägar för den dramatiska 
diktkonsten och blifva en af den tidens förnämsta reformatorer på detta område. 

Den mannen var skomakaren och mästersångaren Hans Sachs, ty det var han som från fastlagsspelet och 
mysterierna öfvergick till det egentliga folkdramat, hur rått och outveckladt det än var och hur naivt det än kan 
förefalla oss, den nyare tidens barn. Det var han, som med sin sunda, om också kälkborgerliga uppfattning af 
folkets behof, förde dramat öfver från den religiösa åskådningens och den moraliska betraktelsens till den sedliga 
handlingens område. 

Hans Sachs har i sina skådespel behandlat nästan alla gamla och nya testamentets legender från Adam och Eva 
till och med passionshistorien; alla forntidens och hjälteböckernas sagor, hela medeltidens rika poesi, Boccaccios 
noveller, den romerska komedin och tragedin, lika väl som hans egen tids dårskaper och lyten. Han skref från 
1517, i öfver femtio år, icke mindre än 64 fastlagsspel, 52 världsliga komedier, 28 världsliga tragedier och 52 
andliga skådespel, och i det han på sitt ursprungliga och naiva sätt i alla dessa olika ämnen inblåste samma 
borgerliga åskådningssätt som var för-herskande i den gamla riksstaden Niirnberg, väckte han sin publiks stora 
och omedelbara sympati. Och manfår icke förvåna sig öfver detta. Hans dialog är rörligare och framför allt 
personligare än förut. De uppträdande tala icke mera endast för sig, de tala till hvarandra; replikerna falla kortare 
och raskare och genom korta monologer låter han enstaka uppträdande förbereda handlingens gång. Att hans 
teknik, sedd i senare tiders ljus, är i hög grad bristfällig och klumpig, förringar icke värdet däraf för den tid i 
hvilken han lefde. 

Hans stora betydelse för skådespelarkonsten visar sig bäst däruti, att han strängt höll på en viss värdighet i 
anordningarna, ett slags teaterdekorum, som var okändt för mysteriernas framställare. Detta visar hans 
föreskrifter för »Härolden», prologens framsägare; han skulle nämligen buga sig för åskådarne före och efter sitt 
tal. Vidare ser man det på hans föreskrifter angående personernas upp- och afträdande på skådeplatsen. 

Så föreskrifver han till exempel i slutet af »En tra-gödia med 12 personer, drottning Cleopatra med romaren 
Antonio», att man först skall bära bort de döda och att sedan de öfriga »actores» skola lemna scenen i tur och 
ordning. 

Uti sin »Klagorika tragödia om fursten Concretus», ur hvilken sedermera några profstycken skola anföras, visar 
han en fin takt, i det han, sedan Ghismonda förgiftat sig, föreskrifver:. »man bär henne ut på en stol, med 
öfvertäckt ansikte. Eursten följer med rådsher-rarne.» Ännu mera betydelsefulla äro hans föreskrifter för talets 
och anletsdragens uttryck. Så skall den sårade Antonius tala »sjukligt», Kleopatra åter, då hon ser sin älskare 
döende, »klagande»; — en i denna skådespelarkonstens råa barndom i hög grad betecknande åtskilnad. 

Det råa, ohyfsade språk, den inskränkta tankegång, som Hans Sachs’ dikter likväl ännu ledo af, kunde 
naturligtvis icke förläna hans allvarliga skådespel ens den aflägsnaste aning om den värdighet, som ämnena 



fordra. I detta fall var han, som naturligt är, helt oeh hållet ett harn af sin tid. Det yttersta af naivitet visar oss 
hans komedi om »Evas olika harm (Comödia von den vngley-chen Kindern Evas), i hvilken han låter Gud fader 
gåomkring som en beskedlig skolmästare, ledsagad af tvenne englar och förhörande Adams harn i den lutherska 
katekesen, frågande dem om hudorden och trosartiklarna. Han hlir illa mottagen af Kain och 

hans folk, hvilket ger Eva anledning att uthrista i följande förebråelser: 

iEy! reicht ir denn an diesem End Unsern Herrgott die linke Ilend! 

Ziet auch eure Hiitlein nit ab, 

Wie ich euch vor geleret hab; 

Ir groben fdz an Zucht und Ehr?s 

Eör att gifva ett mera talande prof på Hans Sachs’ sätt att behandla sina dramatiska ämnen vilja vi här meddela 
ett längre utdrag ur den förut nämda »Klefjliche Traffödie vom EUrsten Coneretus», hvars första tvenne akter i 
öfversättning lyda pä följande sätt: 

Actus I. 

Häroldkn (säger). 

Guds fred I Herrar, en och hvar Som plats och säte tagit har Uti den fursteliga sal. 

Tigen nu snällt med edert tal. 

Att hertig Coneretus, hans höga nåde Tillsammans med sina rådsherrar båda Här uti Salerno, på denna dag Må 
komma att rådslå till ert behag Angående hans dotter, som Helt nyss från landet Capua kom. 

Hennes äkta man har efter lång Sjukdom vandrat all köttsens gång; 

Hurledes man hädanefter vill noga Med den nådiga frun som bäst förfoga. 

Det skall ni alla snart få höra Om tyst och liöfviskt I lånen ert öra!(Coneretus träder in med sina tvenne 
rådsherrar. Guisguardus följer ined. tvenne svenner.) 

Coneretus (sätter sig och säger). 

I Herrar! Det är eder nogsamt kändt Hvad uti Capua har händt: 

Min dotters gemål är nu bland de döde. 

Sjukdom och sot hafva lagt honom öde. 

Och efter hans saliga ändalykt Hafva andra där tagit makten tryggt. 

Och för dens skull är nu furstinnan soin en Tårfull enka till Salerno kommen. 

Hafven 1 därför råd att bära Hvad till gemensam båtnad och ära Allt efter ert bästa skön och förstånd 1 denna sak 
vi besluta månd'! 

EÖRS I A RÅDSHERREN. 

Durchlauchtigste Herre! Så först jag rade. 

Att eder högfurstliga nåde. 

Då enkesorgen är svåra tung 

Eör en adelig fru så fager och ung. 

Till tröst och lindring i kvalet, tål Att hon lår taga en ny gemål. 

Som hon kan älska i ära och tukt. 

Och bära lifsens välsignade frukt. 



Concretus. 


Det rådet är nog både vist och godt, 

Men skicka henne till främmande land För andra gången, står mig ej an. 

Allt från hon drog med sin make bort I trenne år tyngdg mig sakna’n hård t, 

Nu blef det för tungt att bära därpå, 

I)å jag är vorden gammal och grå Och, sedan min hustru är blifven döder. 

Rätt ingen hafver som mer mig stöder. 

Thy skall jag henne åt ingen gifva. 

Men hon uti enkeståndet förblifva. 

Ht dl er g. Dramatik. 7Den andra kådshekken. 

Nådigste herre! Måtte det lyckas Att foga det så som er bäst kan tyckas! 

Men ensamhet är till liten fromma Allt för en furstelig rosenblomma. 

Stämmes det unga blod för fast. 

Flödar det öfver som bäcken med hast. 

Och mången man har för sent fått skSda Det tog den väg som förde till våda. 

Därför jag vet ej bättre att råda Min höge herre, än att eders nåde Utkårar en furstelig brudgum, som kan Bygga 
och bo uti edert land. 

Sålunda, att ni med de tvenne tillsamman 11 var dag kan lefva i fröjd och gamman. 

Concretus. 

Min dotter är tuktig, stillfärdig och from. 

Sin faders vilja hon spörjer blott om. 

Dock vill jag mig förhöra om hennes sinn’ — Guisgarde! Du före furstinnan hit in! 

(Guisgardus gar.) 

Gismunda (träder in med sina ti’a jun frnr). 

Min nådigste Herre, som allt godt mig unnar. 

Eder dotter hörer hvad ni förkunnar. 

Concretus. 

Gismunda! Det gifves dig härmed tillkänna. 

Att med våra råd vi på dagen denna Beslutat den bestämmelse taga. 

Att du skall framlefva dina dagar Hos oss i fursteligt enkestånd. 

Att glädje af dig vi ej sakna månd’. 

I härlighet skall du lefva hvar dag Och allt skall göras dig till behag,Alla visa dig lydnad, ära och akt. 

Förkorta din tid med dans och jakt. 

Med strängalek och med riddarspel, livad säger du därtill för din del? 

Gismunda (säger). 

Herr fader! Ske det allt som ni vill! 



Ni vet att från barndoms ar jag löd Alltid på stunden hvad än ni bjöd. 

Med villig oeh underdånig själ Detsamma gör jag i dag jämväl, 

Om än mina vil kor blifva blida eller hårda, 

Ert ord och er vilja dem skola vårda. 

Con c R et US (säger). 

Välan, så nedskrifven denna pakt. 

Att den uti allt må stånda vid makt! 

Actus II. 

Gismunda (sätter sig och säger till sina jungfrur). 

I tärnor! Gån ut i min örtagård Att plocka de fagraste rosor, där står. 

Med rosor och violer i krans 
Vill jag i kväll mig smycka till dans. 

(De gå.) 

Gismunda (böjer sitt hufvud i sin hand och säger till sig själf). Ack, hvi är dock min fader så hård. 
Att han platt vill fördärfva min ungdoms år? 

Sä liten glädje blir mig till del. 

Att höra de tärnors sång och spel, 

Alldenstund jag med suck får försaka Det saliga äkta ståndet att smaka. 

Fastän det är all min själs begär. 

Att hafva en fulltrogen hjärtans kär.G n sr, ar m s kommer in, bugar och g‘r). 

Nådiga fru! Hans nåde vill veta Om ni är redo hjorten att beta I lunden den gröna; I sägen da till! 
G ISM UN DA (säger). 

Låt beta hjort och hind hvein soin vill! 

Mig lyster ej jaga öfver berg och dal. 

Ensam vill jag sitta i den stilla sal. 

Guisgardus (säger). 

I lunden att jaga den snabba hjort Det botar det mörka sinne så fort. 

Men det är ej godt för hjärtat det unga Ensam att sitta med tankar tunga. 

Gismunda. 

Ensam jag blifver dock ute som inne. 

Det fins ej plats, som kan glädja mitt sinne. 

Guisgardus. 

I sägen ej sa, min ädla furstinna. 

Låten blott ej ert mod försvinna. 

Ty lyckan kan laga det så, att I når All den del eder själ åtrår, 

Thy varen i glad och väl till mod. 



Att ännu kan ändan bli god! 

(Han gär.) 

Gismunda (säger till sig själf)- 

Ack, aldrig såg jag vid hofvet än Så höfvisk och fager en ungersven, 

Aldrig jag hörde i höganlofts sal En yngling ställa så väl sitt tal! 

Ack, att jag osaliga kreatur 

Skall stängas och trängas som fågel i bur! 

Guisgarde, Guisgarde, o var du miir. 

Du kammarsven, så liflig och fin! Ack, hvi är jag blifven en hög furstinna. 

Mitt hjärta i ljusan låga käns brinna. 

Hvi skulle mig tima en ofärd som denna! 

Jag må honom strax min kärlek bekänna. 

Ett bref i löndom att skrifva jag går, 

Däruti jag med klagan svår Berättar om all den bittra kvida Och brännande åtrå min själ må lida. 

Då skall han ej lägga hån till ve. 

Och stöta mig bort med spott och spe. 

Men unna mig att i löndom bära 
Honom tro och huld som hans hjärtans kära. 

Jag vill ock beskrifva däruti Hurlunda en lönlig stig för förbi Erån törnesnåret vid kyrkomuren Djupt under 
jorden till jungfruburen. 

Så skall han ock veta, det blifver min död Om han ej ömkar sig öfver min nöd. 

Och att jag i kväll honom bidar där, 

Eitande på att han snart är mig när. 

(Hon skrifver. Jungfrurna komma med en blomsterkorg.) 

Den ena JUNGERUN (säger). 

Nådiga fru! eder att kröna. 

Bringa vi rosor och tusensköna. 

Och hafva vi bundit en fager krans Af kostliga blommor, att bära till dans, 

Samt örtekvastar med gyllne band Till dyrbar skänk ifrån furstelig hand. 

Gismunda (tager ett rör vid spiscln). I detta rör jag brefvet vill dölja. 

Att tärnornas blickar det ej följa. 

Guisgardus (kommer och säger). Nådiga fru om ni vill behaga Eder till bordet hän att laga. 

Så är det dukadt till kvällsvard där — 

Till dansen sedan står allas begär.Gismunda (gifver honom röret och sä-g*r)- 
Guisgarde! Tag röret, jag det ej lider. 

Här tarfvas ej värme vid midsommartider. 



Men lider du köld på din egen kammar, 

Du blåse på glöden tills elden flammar. 

(Hon går med sina tärnor.) 

Guisgardus (säger till sig själf). 

Ett förblommeradt tal vill jag kalla, 

Hvad den nådiga frun nu månde befalla! 

Hvi gaf bon mig röret att förvara? — 

Nej se! — Här torde väl svaret vara! — 

(Han läser brefuet.) 

O underbara, buldsaliga lycka ! 

Full väl du kunde min båg förrycka! 

Än vet jag knappast om tro jag tör Hvad mina ögon bär borga för! 

Att bennes nåde, min böga furstinna Skulle sänka sin blick, af älskog brinna För mig ovärdige, ringe sven — 

Det tyckes mig vara en fabel än ! 

Rätt aldrig i drömmen jag skåda fått Att jag sådan ära ocb lycka nått! 

Men skall jag slik obörd lycka nå. 

Så sätter jag gärna mitt lif därpå. 

Och får jag kyssa den mund så röd. 

Så frestar jag gärna den bleka död. 

Och får jag famna den väna furstinna. 

Så gärna mitt unga blod må rinna. 

Måtte det dock blifva natt en gång. 

Hur mäktar en kväll dock vara så lång! 

Ack, kärlek, du allra som starkaste Gud Som hafver mig sändt det huldsaliga bud. 

Du foge nu allt och som bäst du råde 

För mig och för hennes höga nåde!I tredje alcten har hertigen upptäckt de båda ungas kärlekshandel och kommer 
in med två drabanter, »blek och grym»; han befaller nu att älskaren skall fängslas och föras till honorn samt 
utbrister sedan drabanterna gått: 

»O blodig smälek, o sorg så stor!» 

hvarpå den förste rådsherrn helt förståndigt svarar: 

»Hade ers nåde hört våra ord Och fru Gismundam en make skänkt. 

Hon hade helt visst eder aldrig kränkt!» 

och den andre rådsherren säger: 

»En illgerning är det, nådige herre! 

Men gör I blott ej det onda värre! 

Om svennen skall lida tukt och straft. 



Så låt ej någon veta däraf; 

Ryktet hon hafver så arg en tunga, 

Hon blygs ej smäda både gamla och unga!» 

Emellertid föres Guisgardus in och erkänner sitt fel samt kastas pä Concreti befallning i tornet, hvarefter 
Gismunda eftersändes och af sin fader mötes med följande förebråelser, uttalade »med sorgfull stämma»: 

»Gismunda, hvar är dock din tukt och ära? 

Hur kunde du sådan älskog nära. 

Och så fördärfva ditt goda namn 

Att du tog en vanbördig sven i din famn!» 

hvilka förebråelser Gismunda besvarar med ett tal, som hvarken saknar värma eller värdighet. Hon slutar sitt svar 
med följande ord: 

»Otvungen gaf jag mig åt min vän. 

Därför i sparen den ungersven! 

Men viljen 1 denna bön mig bestrida I låten tillsammans oss döden lida. 

Ty ensam han ej bort ur världen skall gå. 

Ej heller jag ensam tillbaka stå!»Detta hennes svar uppretar hertigen ändå mera och i fjärde akten låter han döda 
Guisgardus, utan att akta sina rådsherrars varningar. Han låter föra till sig ungersvennens hjärta och sänder det 
inlagdt i en gyllne skål till sin dotter. Denna fjärde akt utmärker sig i all synnerhet för sin, till och med hos Hans 
Sachs, ovanliga korthet; den innehåller i allt blott tio särskilda repliker, af hvilka den längsta endast har tio 
versrader, och spelas således, äfven med pauser inberäknade, på mindre tid än fem minuter. 

I femte akten kommer härolden till Gismundas kammare med faderns gåfva. Hon öppnar locket på den gyllne 
skålen, ser ned däri’och säger: 

»Stor tack I sägen min herre och drott. 

Alltid har han unnat mig godt. 

Men alla hans gåfvor många och rika Må hvar och en för den sista vika!» — 
och sedan härolden gått sätter hon sig och gråter öfver urnan, i det hon utbrister: 

»Ack själfva din ovän har blifvit dig god. 

Då han fått skåda ditt ädla blod; 

Ej lägger han dig i svartan mull. 

Han gifver dig dödsbår af rödan gull Och låter, dig till är.i och minne. 

Sin dotters tårar på grafven rinna!» 

Därpå reser hon sig, torkar sina ögon och sedan hon i en kort replik uttalat sitt beslut att följa sin älskade, dricker 
hon gift, trycker guldskålen till sitt bröst och böjer sitt hufvud. Hertigen kommer, ditkallad af de förskräckta 
tärnorna, och Gismunda säger till honom »med svag och klagande stämma»: 

»Den skänk I gaf mig, den sista, kära, 

I låten den med mig i grafven bära. 

Då skall jag med tack af hjärtans grund Välsigna eder uti min sista stund!» 

hvarpå hon böjer hufvudet och dör.Hertigen ångrar nu sin hårdhet och säger med klagande min: 



»Ack ve mig, arme, osalige dåre Hade jag hört de ungas bön Bättre dagar väl blifvit min lön! 

Ve mig! så illa jag ej hade ment! 

Ve mig! att nu jag sörjer för sent! 

Bären henne till grafven hän Vid hennes sida den ungersven I läggen till hvila med furstelig ära — 

Snart månden I mig väl efler dem bära!» 

De bära nu Gismunda ut med betäckt ansikte, och hertigen följer med sina rådsherrar, hvarpå härolden afslutar 
stycket med att påvisa dess moral och de lärdomar man däraf kan draga. Dessa lärdomar äro tre; den första, att 
föräldrar böra veta att gifva sina döttrar män i tid 

»Ty mången ära till spillo är gifven. 

För det hustru försent är jungfrun blifven»; 

den andra är den, att ungt folk bör akta på sin kärlek, 

att den inte från en liten glöd växer till en stor eld, 

som kan förtära både lif och lycka och ära och gods; 

och den tredje lärdomen är den, att vi icke: 

»-som den gamle herre Med stränghet må göra det onda värre» — 

hvarpå härolden afslutar stycket på följande sätt: 

»Måtten I minnas de lärdomar tre. 

Måtte de lycka och gagn eder ge. 

Och spara eder sorger dagligdags. 

Det önskar eder nu till valet 

Htuis3. #Hufvui- och statsaktionerna.» (1600 —1740.) 

På det af Hans Sachs och flera af hans mäster-sångarebröder i denna rtaiva form framstälda folkdramats grund 
uppväxte emellertid så småningom ett fast skåde-spelarstånd, och sedan Sachs’ lärjunge, Adam PUSCH-MANN, 
också skomakare och mästersångare, öfverflyttat till Breslau, och WOLFGANG SCHMELZLE i Wien 
fortplantat genren öfver till Sydtyskland, började så småningom allt mera ordnade teaterförhållanden att inträda. 
Men »den lustige personen» intog större och betydligare plats både på scenen och i åskådarnes gunst. I 
Schmelzles: »Comödia om Bröllopet i Canaa, äktenskapet, af Gud föreskrifvet, till ära och alla ärliga kristliga 
äkta makar, ynglingar och jungfrur, som vilja skaffa sig kunskap om de heliga tingen, till tröst och upplysning», 
— som titeln lyder, — är det kocken, som uppträder som den lustige personen, och sedan Kristus förvandlat 
vatten till vin, slutar han stycket med följande lokala fingervisning: 

»Kein pessern Wein ich trunken hab. 

Er kem vom Kalenperg herab, 

Ach, lasst uns gottseliger greifen an, 

Bechern wie Ninive hat gethan. 

Das bitt Wolf Schmelzl jeder mann!» — 

Det dröjde likväl icke länge förrän de förut trånga gränserna för det borgerliga dramat utvidgades allt mera; 
uppmärksamma på det stora bifall dessa stycken förvärfvat sig hos det egentliga folket, började äfven de lärda 
skoldramernas författare att allt mera söka inrätta sina nya stycken efter den stora mängdens åskådningssätt och 
pä detta sätt uppstodo stora offentliga föreställningar af sällskap, hvilka voro sammansatta afstudenter, unga 



borgare och skolynglingar, och ända till trettioåriga krigets utbrott florerade dessa blandade skådespel i alla 
Tysklands större städer. Äfven hos landtbefolkningen vaknade under denna tid lusten för dramatiska 
framställningar, och i synnerhet framträdde den särdeles liflig i Tyrolen och Oberbayern, där den ännu i dag 
fortlefver och där särskildt passionsspelen i Ober-Ammergau bibehållit sig med den största religiösa omsorg och 
trohet och med rätta tillvunnit sig nutidens lifliga uppmärksamhet. 

Men genom de från Nederländerna till Tyskland invandrande jesuiterna kom en rik ström af nya idéer in uti det 
tyska folkdramat; det var spaniorernas dramatiska poesi, som genom dem gjorde sitt intåg i den torftiga tyska 
dramatikens än borgerligt råa, än pedantiskt lärda alster. Men naturligt var, att detta rika innehåll, då det icke 
kunde upptagas och utvecklas af närbesläktade andar, utan helt plötsligt och våldsamt intvingades i den gamla 
formen, helt och hållet skulle spränga denna och framkalla en afart af dramatisk framställning, som i sin brist på 
begränsning, sin nyckfulla sammanhopning af sinä emellan motsatta element och sin totala formlöshet, så 
småningom urartade och måste urarta till fullständig förvildning. 

På detta sätt uppstodo inom kort de så kallade Haupt- und Staatsactionen, hvilka i nära ett och ett halft sekel 
huserade på den tyska skådebanan, omvexlande med den så kallade Stegreif-komödie, hvilken bildade ett slags 
motstycke till italienarnes »Commedia del arte», om hvilken vi förut talat, och i hvilken skådespelarne på 
folkfarsens grund improviserade dialogen efter ett på förhand uppstäldt program, innehållande konturerna till den 
handling som skulle framställas. 

Om »Hufvud- och statsaktionernas» natur får man den bästa och mest uttömmande kännedom, då man läser 
Holbergs Ulysses von Itaca, hvilken som bekant utgör en lustig travestering af denna skåde-spelsarts orimliga 
svulst och öfverdrifter. Den infördes till Tyskland redan i slutet af sextonde seklet genomde kringvandrande 
skådespelartrupper, hvilka voro kända under namnet: »de engelska komedianterna» och hvilka troligen från 
början äfven utgjordes af engelsmän, som i senare hälften af sextonde seklet försökte sin lycka i Nederländerna, 
där de byggde på språklikheten mellan de bägge länderna. Dessa skådespelare hade från den holländska teatern, 
som då stod i ganska stort flor, upptagit mycket af den groteska smak som®utmärkte denna, bland annat också 
den allestädes i deras stycken förekommande gyckelmakaren Pickelhering, som bar namn efter en af 
holländarnes älsklingsrätter, den oumbärliga sillen. Dessa engelska komedianter öfvade också lin-dansning, 
fäktning och ekvilibristkonster, och dessa gingo med dem öfver på dramat och bildade ett egendomligt 
sammelsurium, som lockade mängden genom sin omvexling och särskildt gjorde dem välkomna vid hofven och i 
de större städerna. 

Som talande exempel på dessa styckens egendomliga sammansättning och innehåll vill jag här anföra titlarne på 
ett par af dem och.en sammanträngd innehållsförteckning på ett tredje. 

Den första titeln lyder: »Den på ett sällsamt sätt triumferande Tamerlan eller Den lekande Fortuna, i den från 
lyckans spets till förtviflans djupaste afgrund störtade Bajazeths’ person, den fordom stolte men slutligen 
förödmjukade turkiske kejsaren eller Den kvinliga Arlekin.» 

Det andra styckets affisch hade följande utseende: 

»Med den höga öfverhetens nådiga samtycke, kommer i dag Tisdag den 19 Juni 1734, på flera förnämas begäran, 
de här närvarande Ilögtyska komedianterna att, på en helt ny Thea tro för alla curieusa älskare af tyskteatraliska 
pjeser med artiga klädedräkter och utsirningar, under en angenäm Instrutnental-musiquc, med inlagda Arier, 
Balletter och Danser, uppföra En f örträfflig och högst åskådans-viird Hufvud-Action, betitlad:Den i vällustens 
sköte dödade kraften 

eller 

Simson och Delila 
med 

Arlekin, en lustig jägare, bröllopsböneman och intresserad kopplare. Praesentationes: 



1. Simsons lejohkamp. 

2. Det slagna lejonets as, i hvilket en bisvärm och honung funna 
blifver. 

3. Huruledes Simson, medelst sammanbundna räfvar sticker Fili- 
stéernas korn i brand. 

4. Filistéernas ömkliga nederlag genom en åsnakindboga, ur hvilken 
vatten springer fram. 

5. Huruledes Simson tager stadsportarne i Gasa ur sina stolpar och 
bärer dem bort. 

6. Simsons trefaldiga styrkeprof. 

7. Dagons tämpel, hvilket omkullfaller och alla därinne befintliga 
Filistéer med samt Simson själf, nederslår. 

Balletter och danser: 

sådana blifva i actionen själf att skåda. 

Efter slutet af Hufvitd-Actionen skall en extra lustig Ejter-koniödia utgöra beslutet.» 

Ännu så sent som något år före 1725 uppfördes i jesuiternas Gymnasium i Wien inför Maria Theresia och Eranz I 
följande komedia: 

»Abrahami lydnad mot Gud, 

och 

Isaaci lydnad emot sin fader; 
med följande:Innehåll. 

Abrahamus blifver, sedan han till Pal&stinam afrest, af Gud uppmanad att han på Uppenbarelsens berg skall 
offra sin son Isaacum Herranom. Hvilken, Guds befallning efterkommande, Isaacum (sedan denne själf framburit 
veden till offret) redan verkligen hufvudslå vill, då han af ,en ängel med bart svärd hindrad blifver. Genes. c. 22. 

Eörspel. 

Hafsnyinferna befalla för Cassioppis högmods skull, att hans dotter Andromedam skall ett sjövidunder 
förekastas, och öfverantvarda henne åt Mcrcurio för att fastbindas vid en klippa. 

Eörsta föreställningen. 

Abrahamus förlikar sig för en vattubrunns skull med tvenne furstar, Ahimelcck och Phicole, af hvilka han också 
får Pahcstinam sig till boningsort anvisad. 

Andra föreställningen. 

Abrahamus hörer en honom förmanande stämma att offra Herranom sin son Isaacum, hvilken också utan tvekan 
därpå ingår. 

Tredje föreställningen. 

Meidis, en herde som hört den Abrahamus gifna befallningen, berättar allt detta Saraam, hvilken därpå häftigt 
anfäktad, utbrister i klagorop. 

Ejärde föreställningen. 



Abrahamus, sedan han af Sara hört hennes sorginodighet, bestraffar denna och manar henne att icke träda 
Herranoins vilja i vägen. 

Femte föreställningen. 

Isaacus samt Artanno, en herde, prisar PaLestinas fält och Ber-sabces lundar och istämmer vid Meidis ankomst 
en herdesång, hvilken sång skall betyda en sorglig ändalykt. SJette föreställningen. 

Sara, i djupet af sin smärta förgätande Abrahami förmaning, börjar att med Isaaci kläder ikläda Artanmun, i hopp 
att genom denna list kunna bedraga Herranom. 

Mellanspel. 

Mercurio binder Androm jda/n vid en klippa, hvilken hvalfisken med uppspärradt gap söker att upphinna. 

Sjunde föreställningen. 

Abrahamus, för att trösta Saram, befaller Isaacum att byta kläder med Artanno, och föregifver att Artannns och 
icke Jsaacus skall offrad blifva. 

Åttonde föreställningen. 

Meidis kommer de från Abrahamo tillbakavändande Isaaco och Artanno till möte, fullgör Sanc listiga befallning 
utan stor möda och motstånd, i det de tro honom sända från AbraVamo. 

Nionde föreställningen. 

Den redan till fullo resefärdige Abrahamus tröstar den gråtande Saram och föregifver att han, till följe af en ny 
befallning från Herranom, måste offra en herde i Isaaci ställe. Går med Jsaaco och Artanno upp mot berget. 

Tionde föreställningen. 

Sara vill därefter fast förtvifla, tänkande att Gud hennes listiga anslag så löna ville, att i stället för den förmente 
herden, den verklige Jsaacus, förklädd till herde, skall blifva döden offrad. 

Elfte föreställningen. 

Abraha/nus samt Jsaacus, som allt till offret med sig burit, bestiga berget och Jsaacus uppstiger på offerbålet, 
hvarefter, då Abra-hamus höjer knifven, en ängel faller honom i handen och håller den tillbaka.Tolfte 
föreställningen. 

Abrahamus förer Isaacum i hans egna kläder tillbaka och prisar med samt Sara, sin hustru. Gud och den honom 
åter tillskänkte sunen. 

Efterspel. 

Eerseus förer den af honom allaredan befriade, och hvalfisken undanryckta Androtnedam bort som sin brud. 

Allt till Guds rikare ära.» — 

Med denna brokiga sammanblandning af gammaltestamentligt och hedniskt innehåll trodde man sig göra 
skådespelet mera tilldragande för allmänheten, och en allmän förvildning uppstod snart, om också enstaka försök 
gjordes att hejda förstörelsen och att häfda det gamla folkdramats rätt och betydelse. Så öfversatte Martin Opitz 
några af Sophocles sorgespel samt åtskilliga italienska herdespel, operans förebådare, bland hvilka den förut 
under italienska dramatiken omtalade Pastor fido af Guerini. Andreas Gryphius, bördig från Schlesien, flyktade 
undan trettioåriga krigets härjningar till Nederländerna, England, Erankrike och Italien, och när han återkom hem 
efter Westphaliska fredsslutet, öfversatte han åtskilliga af dessa länders dramatiska arbeten. Hans bästa 
efterlemnade stycke är farsen: Peter Squenz, behandlande något vidlyftigare samma ämne som handtverksspelet 
Pyrannts och Thisbe i Shakspeares »Midsommarnattsdröm». 

Redan förut hade hertig HENRIK JUEIUS AE Braun-SCHWEIG vid sitt hof ett eget skådespelarsällskap och var 
själf författare af skådespel. Det finnes af honom åtta sådana, hvilka dock synas varit af ett tämligen betänkligt 



innehåll, i synnerhet om man får döma efter tit-larne på två af dem: Äktenslapshryterslmn och Susanna i hadet. 

Kasper von Lohenstein skref sex sorgespel, men dessa lära varit så estetiskt underhaltiga och dessutom så 
osedliga, att de icke gärna torde kunna hafva motverkat det kringgripande fördärfvet.Bredvid den lärda och 
förnäma världens Hufvud-och Statsaktioner lefde likväl folkfarsen ett tämligen själfständigt lif, ehuru den också 
allt mera urartade till en förvrängning af medelklassens efter hoflifvet formade tillvaro. Den improviserade farsen 
var en allt mer och mer vilkorlig hopgyttring af hefängda äfventyr, i hvilka Hanswurst var den stående 
rolighetsmakaren. Den lefvande personifikationen af det lägre folkets inneboende galghumor och som sådan 
alltid simpel och rå, var han likväl den ende, som kunde, åtminstone någon gång, smuggla in ett godt infall och 
gifva det improviserade lustighetsuppkoket något herättigande. Men slutligen hlef han allt för fräck och allt för 
oförskämd, och man hörjade inse, att om han icke snart stäfjades i sin framfart, så skulle den tyska skådeplatsen 
gå under i tygel-löshet och onatur. Försök gjordes med att öfversätta Moliére, och i förra hälften af i8:de seklet 
öfversattes äfven Holhergs komedier och gåfvos mycket i Tyskland, där de gärna sågos. Detta var således ett steg 
till det hättre; men Hanswurst dref likväl fortfarande sitt fräcka spel och var icke lätt att utrota från den tyska 
skådebanan. 

Det var nu som den bekante JOHANN KRISTOFFER GOTTSCHED uppträdde för att taga lifvet af honom och i 
stället införa »den renade komedin» efter franskt, klassiskt mönster. Gottsched föddes den 2 februari 1700, nära 
Königsberg, och han började sitt utrotningskrig mot Hanswurst genom att öfvertala teaterföre-stånderskan 
Neuber i Eeipzig, »Die Neuberinn» kallad, att spela den ofvan omtalade komedin, förespeglande henne att detta 
skulle förskaffa henne den lärda och förnäma världens bifall och välvilja. Hon försökte det också, och hon gick 
under på försöket, trots det att Gottsched med fru och lärjungar togo den »renade skådeplatsen» på leverans för 
att med ett slag göra den bofast i tyskarnes medvetande. 

Så skulle då Hanswurst vara dödad med ett slag eller åtminstone bannlyst från scenen; men han spelade 
Gottsched och hans lärda vänner samma puts som den onde brukar spela den stackars Kasperle på 
figurtcatern:knappt trodde de att de hade honom i lådan, så hoppade den lede fienden upp igen ock knäppte dem 
på näsan under den folkliga publikens jubel. 

Gottsched hade en samtida vid namn WEISSE, som under denna tid företog sig att bearbeta och på tyska scenen 
införa Shakspeare. Bland andra stycken bearbetade han äfven »Romeo och Julia», h vil ken han högt berömde sig 
af att hafva gjort »anständig» och egnad att med välbehag åskådas af den tyska publiken. Han lär också hafva 
lyckats att så totalt köra ut Shakspeare ur stycket, att i hans bearbetning fans af den store William icke ett spår 
kvar. 

Så fortfor detta oväsen en rundlig tid med omvexlande klassicitet, dåliga öfversättningar och Hanswurstiader, till 
dess slutligen en kraftigare utrustad ande framträdde och gaf nådestöten både åt Hanswurst, Gottsched och de 
pseudo-klassiska perukkomedierna. 

Men den mannen fordrar sitt eget kapitel, ty han stiftade lagar och föregick med exempel icke allenast för sitt 
eget lands, utan äfven för andra länders dramatik och skådespelarkonst. 

4. Eessing och Schröder. (1729 —1781.) 

Gotthold Efraim Eessing hette den man, som skulle helt och hållet omgestalta Tysklands dramatik och 
skådespelarkonst. Han föddes den 22 januari 1729 i Kamenz, där fadern var prest, och han dog i Wol-fenbiittel 
den 15 februari 1781. Således en lefnad af endast femtiotvå år, men dock ett lif af epokgörande betydelse för 
Tysklands konstnärliga utveckling. Det var nämligen Eessing som befriade den tyska teatern från slafveriet under 
den lärda klassiciteten och den kälkborgerliga råheten och i stället hänvisade den tillShakspeare såsom mönstret 
af ett snille, hvilket inom den dramatiska konsten verkade efter egna lagar. Det var dels genom sin 
»Hamburgische Dnwwtunjie», egentligen en teatertidning, utgifven i Hamburg 1767—69, dels genom sina egna 
arbeten för teatern, som han åstadkom detta betydelsefulla verk. Ty Eessing var icke blott kritiker, han var äfven 
dramaturg, och särskildt äro hans dramatiska arbeten betydelsefulla därför, att de visa huru han så småningom 



utvecklade sina åsikter om dramat till den frihet och fulländning, som skulle göra honom till en af de mest 
hetydelsefulla reformatorerna på detta område. 

Hans ungdomsarbeten äro komedier i fransk stil och anda och efter mönstret af Gottscheds stycken; men de 
utmärka sig, i olikhet mot dessa, för en liflig, naturlig och sann dialog. Från dem öfvergick han dock snart till det 
borgerliga sorgespelet, som han införde i Tyskland och till hvars förnämsta produkt: Miss Sarah Sampson, han 
tog ämnet ur den engelske författaren Richardsons bekanta roman: »Clarisse». 

Lessings arbeten för scenen hafva icke blifvit upp-stälda som några poetiska mästerstycken; men de äro däremot 
dramatiska sådana. Han säger själf att han icke var någon skald; men den poetiska och dramatiska formen, den 
beherskade han fullständigt och i den öfverträffas han icke af någon utaf sina tyska samtida, möjligen med 
undantag af Goethe. Till verkligt nationell ståndpunkt höjde sig Lessing genom sitt bor gerliga skådespel Minna 
von Barnhehn eller Krigar-lyckan, skrifvet 1763, under sjuåriga krigets sista tid och med detta till bakgrund samt 
till följe däraf det första verkliga tyska drama med nationell betydelse och i dramatiskt hänseende både till 
handling, karaktärer och språk ett fulländadt mästerstycke. 

Skådespelet Emilia Galotti, skrifvet 1772, är egentligen en modernisering af den gamla romerska historien om 
Virginia, som dödades af sin fader, då han icke på annat sätt kunde skydda henne mot Decemviren Appius’ råa 
våldsamhet. Lessing har af politiska skäl förlagt sitt skådespels handling till Italien; men det har likafulltsin stora, 
nationella betydelse såsom skildrande de tyska småhofvens moraliska ruttenhet under tiden närmast före franska 
revolutionen. I dramatiskt afseende är detta stycke af oförgängligt värde och särskildt är språket däri mästerligt 
och utgör ännu, fastän mera än hundra år förflutit sedan det skrefs, ett mönster för tysk prosastil. 

Sitt berömdaste skådespel, Nathan den vise, skref Lessing 1779, och han skref det egentligen i den ädla afsikten 
att förmana den tidens teologer, med hvilka han råkat i en strid, som förbittrade hans lif, till tålamod och 
fördragsamhet mot olika tänkande. Detta skådespel är skrifvet på vers och ämnet till detsamma är taget ur 
Boccaccios Decamerone, berättelsen om Juden med de tre ringarne, här tillämpad på de olika trosbekännelserna. 
Detta berömda skådespel är ädelt och storartadt i sin anläggning; genomförandet är mästerligt, och fastän 
handlingen till följe af den filosofiska tendensen fortskrider något trögt, så gör det likväl från scenen en mäktig 
verkan. Den romantiska bakgrund mot h vil ken stycket spelar anslår fantasin, och det ädla, frisinnade innehållet 
sysselsätter på en gång känslan och förståndet. Stycket uppsattes för första gången af Goethe på Hofteatern i 
Weimar och har sedan blifvit stående på de tyska spellistorna ända till våra dagar. Äfven hos oss har detta stycke 
uppförts, liksom de öfriga dramerna af Lessings hand; Emilia Galotti och Minna von Barnhehn redan i seklets 
början, men Nathan den vise för första gången den 2 mars 1863, då den gafs å nuvarande Dramatiska, då ännu 
Stjernströmska Mindre teatern. 

Genom Lessings uppträdande som på en gång kritiker, skald och reformator var nu impulsen gifven för det tyska 
skådespelets nationella betydelse; men naturligt var att icke en man ensamt skulle kunna med ett enda slag 
upprycka allt ogräset med rötterna. Här, som så ofta, missförstod man reformatorns innersta mening; reaktionen 
mot det stela och perukmässiga slog i stället öfver till en motsatt ytterlighet. Den frihet han predikade blef 
själfsvåld; den natur han ville införa i dramat och på scenen blef i stället förvandlad tillgodtycklig laglöshet i 
fråga om både sed, känslor och begrepp, och man stälde allt på hufvudet, i det man karrikerade den naturliga 
friheten ända till vanvett och galenskap. 

Under den tid Lessing i Hamburg genom sin » Dramaturgi e» sökte och lyckades att bana vägen för en nationell 
tysk skådespelarkonst och dramatik, vann han därstädes en bundsförvandt, som på det praktiska området 
bemödade sig att förverkliga den store lagstiftarens principer. Denne bundsförvandt var den berömde 
teaterledaren och skådespelaren LRIEDRICH LUDVIG Sciiroder, som i den tyska skådespelarkonstens historia 
intar ett framstående rum och till hvars egenskaper som scenisk konstnär vi längre fram få tillfälle att 
återkomma. Han upprättade den första tyska nationalteatern i Hamburg och styrde den under åren 1767—69 med 
Lessing som rådgifvare och dramaturg. Schröder var den förste teaterdirektör i Tyskland, som, följande Lessings 
lärdomar, ville göra Shakspeare bekant för den tyska publiken och som äfven lyckades i detta sitt företag. Lrån 



honom och hans teaterföretag i Hamhurg kan man datera den store sedemålarens inträde på den tyska 
skådeplatsen, där han sedan hihehållit sig i utmärkta framställningar. 

Men emellertid inhröt den nyss omtalade reaktions-tiden, den så kallade »Sturm- und Drang»-perioden i 
Tysklands dramatiska konst. Den kallades så efter ett skådespel af Klinger, henämdt Sturm und Drang (Storm 
och längtan), som kan anses typiskt för hela riktningen och som framkallade en mängd stycken af samma art. Det 
såg nu ut på den tyska skådeplatsen, som om Hanswurst och perukkomedin endast skulle hafva vikit platsen för 
att lemna rum åt ännu större villervalla och galenskap; men midt i denna villervalla visade sig inom kort de mest 
glädjande tecken till en ljusare framtid. 

Lessings lära och exempel skulle icke vara förgäf-ves framstälda i all sin klarhet; den vilda vårfloden sjönk inom 
kort tillhaka inom de hräddar den öfver-svämmat, och ur deil äfja som den lemnade efter sigskulle nya frön till 
en rik hlomstring uppspira. Dessa frön voro Goethes och Schillers förstlingsverk, hvilka nu uppträdde på 
skådeplatsen. De håda skalderna hade nog sin »Sturm- und Drang-period» äfven de; men de voro stora snillen, 
och därför kunde de gå segrande utur den. 

Hos Goethe var denna frigörelse egentligen följden af en inre process; hos Schiller uttömde sig en god del af det 
jäsande stormämnet i hans första, af glödande hat och himlastormande häftighet öfverflödande ungdomsverk: Die 
Rtiuher (Röfvarhandet), som 1782 för första gången gick öfver scenen på teatern i Mannheim. 

Redan 1774 hade Schröder hragt Goethes Göt.z ron Berlicliingen till uppförande, och fastän detta stycke till följe 
af sina alltför täta omhyten af skådeplats icke egentligen lämpade sig för uppförande, visade det dock hur ett 
fosterländskt drama horde vara anlagdt och gjorde på nästan alla Tysklands scener ett utomordentligt intryck. 

Genom dessa försök var nu den tyska teatern inne på den rätta vägen; men honom, som fört den därhän, Gotthold 
Efraim Lessing, hade teologer och prester genom sina trakasserier och förföljelser plågat lifvet af i Wolfenhiittel. 
Det var dock endast den bräckliga stofthyddan, som de på detta sätt förmådde affärda: anden lefver i Tysklands 
dramatiska konst och där skall den lefva, oberoende af de vexlingar, som olika smakriktningar framkalla. Den 
skall lefva i synnerhet därför, att hans klarseende och skarpa kritik återförde denna konst, liksom alla de sköna 
konsterna, inom de gränser som de icke få, icke kunna öfverstiga utan att upphäfva och skada hvarandra, i det de 
om kull störta lagarne för det sköna. 

Hörom till slut hvad han säger i sin »Hambur-gische Dramaturg i e», till följe af en konflikt i h vil ken en af hans 
kritiker förde honom med en därstädes an-stäld skådespelerska: 

»Jag känner endast ett beröm för en skådespelare, han må vara af det ena könet eller det andra, och detta består 
däri, att jag antar det han är långt skiljd frånall egenkär ömtålighet och att konsten för honom står öfver allt 
annat; att han gärna hör ett fritt och öppet omdöme öfver sig själf och hellre vill se sig en och annan gång orätt 
bedömd än icke alls omtalad. Den som icke förstår detta beröm, inför den erkänner jag mig öfvervunnen, och han 
är icke värd att man studerar honom! Den sanne konstnären ringaktar inom sig hvarje oinskränkt beundran, och 
endast det beröm sporrar honom, som han vet komma från den, hvilken äfven har hjärta att klandra honom.» 

5. Goethe och Schiller. Iffland och Kotzebue. 

(1782— 1817.) 

Liksom Lessing genom lära och exempel återförde den tyska dramatiken från Hufvud- och Statsaktionernas vilda 
och formlösa utsväfningar till det tyska borgerliga skådespelets ordnade förhållanden, så lyckades det för Goethe 
och Schiller att i växten stäcka Storm- och Längtans-periodens med dessa tämligen snarlika, om också vida mer 
poetiskt innehållsrika utgjutelser och att i stället införa den idealistiska riktningen inom Tysklands dramatiska 
literatur och skådespelarkonst. Linnér man också ganska obetydliga spår af denna riktning i Goethes 
förstlingsarbeten för scenen, Götz von Berli-chingen och Clavigo, så framstå de däremot så mycket klarare och 
tydligare i hans Ifigema, hans Lgmont och hans Torquato Tasso, liksom äfven i Stella och Syskonen, om också 
det första af de båda senare tillhör Stormperiodens märkligaste produkter. Schiller uttömde, som förut sagdt, de 
mest jäsande ämnena i sin själ uti liöfvar-handet och Kabal och Kärlek9 och hans följande stycken. Bon Carlos, 



Maria St u a r t, Fiesco, Jungfrun af Orleans, Bruden fmn Messina samt ännu mera hansWallenstvin-trilogi 
uppburos af ett jämnmått oeh en harmonisk idealisk åskådning, som måste inverka i hög grad bestämmande på 
hela den tidens riktning inom både dramatik och skådespelarkonst. Både Goethe och Schiller lade särskild vikt 
på det plastiskt deklamatoriska elementet inom skådespelarkonsten, och detta hade till närmaste följd att prosan 
försvann utur det högre dramat och att i början Alexandrinen och sedermera den fem-fotade jnmben intog dess 
plats, såsom bättre lämpande sig för den ideala menniskoframställningens syften och ändamrJ. 

Det dröjde dock icke länge, förrän denna kanske tämligen ensidigt hyllade smakriktning började förefalla den 
efter omvexling längtande allmänheten och i synnerhet de vid mera naturalistiska skildringar vane skåde- 
spelarne, allt för stel, allt för kringgärdad af trånga former och inskränkningar, och däri torde närmast vara att 
söka skälet till det borgerliga dramats återuppträ-dande, först uti Schröders och Ifflands stycken, sedan uti de alla 
Tysklands scener nästan enväldigt inkräktande Kotzebueska dramerna och lustspelen, hvilka med Menschenhass 
und Rene, i svensk öfversättning kal-ladt »Världsförakt och ånger*, fortsatte att mer än en mansålder igenom 
locka beundrande, gråtande och jublande åskådarskaror till alla scener i Europa, sedan det 1791 för första gången 
gått öfver scenen i Tyskland. 

Schröder och Iffland voro ju båda framstående skådespelare, och som sådana tänkte de i sina dramatiska arbeten 
först och främst på skådespelarens behof af en skarp och genomgående karaktäristik samt att ställa honom i den 
borgerliga omgifning, som bäst passade för hans vanor och åskådningssätt. Deras stycken höja sig därför sällan 
till literär betydenhet, men gifva däremot alltid skådespelarne goda tillfällen till djupgående studier öfver de 
menskliga egenheterna och passionerna. Bland Ifflands mera framstående stycken må här nämnas: Förbrytelse af 
ärelystnad\ Myndlingarne, Jägarne och Spelaren. Schröders stycken bestodo mest af bearbetningar från 
främmande original. Bland dem som hos oss gifvits märkas: De fyra förmyndarne.Fänriken eller Den falska 
misstanken. Den förstälda enfaldigheten eller Före och efter bröllopet, Juliana von Findorak, Sällskapsteatern, 
Två herrars dräng m. fl. De tre första äro bearbetningar från engelskan, »Sällskapsteatern» original och de 
återstående två tagna från italienskan. 

Såsom skådespelsforfattare står KOTZEBUE i fråga om alsterrikedom oupphunnen inom hela den nyare 
literaturen. Han gör det säkerligen också i fråga om uppfinningsförmåga, rörlighet och omvexling i motiven, 
oinskränkt kännedom om scenens fordringar, fyndighet i gruppering och ledighet i uppfinnandet af intriger samt 
förmåga att skapa för framställarne tacksamma uppgifter. Men han saknar helt och hållet sedlig känsla, och den 
dygd, hvarutaf hans dramer öfverflöda, är i själfva verket endast en tanklös godhj ärtenhet, som helt vilkorligt 
frammanas för att godtgöra sinnets förvillelser eller händelsens nycker. I lustspelen sväfvar hans burleska komik 
oftast på gränsen af karrikatur, och det tyska lustspelét har af honom fått den riktning åt situationskomik, 
beroende på orimliga förutsättningar och omöjliga handlingar, brokigt inmängda i det för öfrigt plattaste 
hvardagslif, som ännu utmärker det samma. 

Till hans mera framstående produkter räknas, utom det ofvan nämnda, C o ra eller Solens prestinna, Indianerna i 
England, Brodertvisten, Johanna af Montfaucon, Korsfararne, Konstmakaren, Hjärnans organer. Tyska 
småstadsboer ne. Råbocken, Gr ef var ne Klingsberg, m. fl., alla gifna i Stockholm, där flera af dem, särskildt 
Korsfararne, Johanna af Montfaucon och Grefvarne Klingsberg uppförts mera än hundrade gånger. 

Både Goethe och Schiller stämplade honom som »eine gemeine Natur» (en låg natur); men de kunde icke hindra 
att han allt mera afgörande inkräktade de tyska skådebanorna, medan de stora skaldernas egna stycken med få 
undantag erhöllo endast en »succés d’estime» hos den stora allmänheten, om de också till sitt fulla värde 
uppskattades af den upplysta minoritet, som i alla tider varit för ringa till antal för att kunna 

Hedberg, Dramatik. Supprätthålla skådeplatsen i dess sträfvan att gifva endast värdiga stycken. 

Själfva Goethe, som väl i egenskap af teaterledare hade den på en gång lyckligaste och mäktigaste ställning i 
världen, vän som han var till den konstälskande furste, som så frikostigt understödde honom i hans bemödanden 
att lyfta teatern och dramatiken till literär betydelse och socialt anseende, — själfva Goethe fick till fullo pröfva 
den gamla sanningen, att »emot dumheten kampa till och med gudarne förgäfves». Fåt vara att han i sin förnäma 



likgiltighet för hopens omdömen gick allt för långt i sin sträfvan att hålla idealet uppe, att han allt för strängt 
klafband sina skådespelare inom den deklamatoriskt-plastiska riktningens konventionella skrankor — icke hade 
dock Egmonts och Fausts skald förtjent, att man behandlade honom så otacksamt som inan gjorde, och att den af 
honom utdömda naturalismen skulle i skepnaden af — en hund köra honom ut ur det konsttempel till hvilket han 
lagt grunden i Weimar, Tysklands dåvarande andliga centrum. 

Men så var det likväl, och saken är för mycket betecknande för att icke här omtalas något närmare. 

En tämligen obetydlig skådespelare vid namn Karsten hade nämligen en pudel, hvars läraktighet fört husbonden 
på den tanken att inöfva honom till hufvud-rollen i en melodram: »Ee chien d’Aubry» (D’Aubrys hund), som vid 
denna tid väckte stort uppseende i Paris, för att sedan med den fyrbente aktören göra en gäst-spelsfärd igenom 
Tyskland. Planen lyckades fullkomligt*, de förnämsta teaterdirektionerna mottogo pudeln med öppna armar, de 
mest framstående skådespelare nedläto sig att uppträda som hans kamrater, och både den högre, och den lägre 
publiken applåderade hundkomedin med raseri. 

Goethe yttrade sig med största skärpa öfver detta ofog, och hvem skulle väl känt sig smärtsammare berörd nf 
detta skådeplatsens vanhelgande än han, som användt den bästa delen af sitt lif på att höja teatern och skåde- 
spelarne ?Men, han hade blifvit gammal och man ville bli af med honom. Inflytelserika personer vid Weimarska 
hofvet voro lystna på hundkonsterna; det gälde nu att tillfredsställa dem och på samma gång drifva Goethe till 
det yttersta. Storhertigen blef vunnen för pudeln, och Goethe fick befallning att inbjuda den fyrfotade konstnären 
till ett gästspel i Weimar. Goethe svarade lakoniskt: »Teaterreglementet bjuder ju att inga » hundar få medtagas 
på teatern», och brydde sig icke vidare om saken. Men direktionen var talrik nog för att bakom hans rygg träffa 
vidare anstalter, och i april 1817 förskrefs Karsten med sin pudel från Eeipzig, där han just då vann rika lagrar 
och applåder, och föreställningsdagen bestämdes. 

Vid första repetitionen förklarade Goethe, att han icke mera kunde hafva något att beställa med en teater, på 
hvilken hundar skulle uppträda, och reste genast till lena för att sysselsätta sig med det längesedan började 
ordnandet af därvarande bibliotek. Där erhöll han den 13 april följande skrifvelse från storhertigen: 

»Genom till mig framförda yttranden har jag vunnit den öfver-tygelsen, att Herr Geheimerådet von Goethe 
önskar att blifva befriad från sin funktion som Intendent för vår hofteater, hvilket härmed honom beviljas. Karl 
August.» 

Detta handbref meddelades teaterpersonalen i afskrift. Goethes son afgick tillika med fadern, grefve von Edling 
utnämdes till intendent och »Aubrys hund» uppfördes den 12 och 14 april 1817 på Weimars hofteater — likväl, 

— vare det sagdt till allmänhetens heder — under högljudda protester från den bättre publikens sida 

På detta sätt slutades Goethes bana som teaterledare. — Schiller som skald och dramaturg hade varit lyckligare 
än sål Sedan han lemnat sitt sista mera betydande arbete, öfversättningen af Phädra, till teatern, såg han den långa 
raden af sina svaga efterapare uppträda med Collins Regulus, hvilken uppfördes för första gången den 23 mars 
1805; han bortrycktes den 9 maj samma år af döden, midt i sin fulla skaparkraft ochutan att hafva behöft 
öfverlefva sig själf. Genom hans anderika svärmeri, hans höga sedliga tendens, hans genomträngande tankeflykt, 
hade det ideala dramat träffat folkets hjärta och gjort den weimarska skolans exklusiva och lärda riktning 
populär. Detta hade aldrig lyckats för Goethe ensam, ty hans arbeten tilltalade då endast en trängre krets, och det 
är därför icke utan skäl som man på den vackra platsen i Weimar ställt de båda skalderna hand i hand, delande 
den lager, som det tacksamma fäderneslandet tillerkänt dem båda, liksom de i lifstiden delade arbetet och de 
varma förhoppningarna om dess frukter. 

6. Ny-romantikerne, Ödestragöderne och Schillers efterhärmare. (1800— 1820.) 

Medan Goethe och Schiller uppbjödo all sin förmåga att bereda rum åt det idealistiska, och Iffland och Kotzebue 
med förenade krafter arbetade för det borgerliga dramats införande på Tysklands scener, saknades icke försök att 
göra äfven det romantiska skådespelet med sina motiv från riddartidens och sagans område samt sin efter 
spaniorernas mönster tillskurna, obundna teknik och sina skiftande scenerier inhemskt på de större 



skådeplatserna. De flesta af nyromantikernas, bland dem Schlegels och Tiecks stycken voro likväl så obundna 
och formlösa både i sedligt och dramatiskt hänseende, att de med största svårighet lämpade sig för ett offentligt 
uppförande, och huru mångfrestande än den tidens teaterledare voro, träffar man knappast mer än ett af den 
riktningens stycken, nämligen SCHLEGELS lo, på tidens spellistor, hvilka däremot snart upptagas af 
ZACHARIAS WERNERS mystiska, ödestragediernas egendomliga företeelse invigande, 24 Eebruari, Wanda 
och Dalens söner samt MtJLLNERS Skulden, där slumpen eller ödets blinda' hugskott drifvas till det yttersta, 
och där de handlandeendast äro marionetter, förda framåt af en utom och öfver dem herskande makt, som de 
hvarken kunna eller vilja bjuda spetsen. All ansvarighet är i dessa stycken upphäfd, menniskans karaktär och 
vilja spelar ingen roll; det hela förefaller snarast som en dialogiserad spökhistoria, enkom uppfunnen för att 
komma åskådarnes nerver att bäfva och deras hår att resa sig på ända. Eörnekas kan däremot icke, att dessa 
stycken uppburos af en glänsande poetisk diktion, som väl i främsta rummet bidrog till den popularitet de 
tillvunno sig, äfven öm tidens förkärlek för det mystiska och gräsliga icke så litet fann sin tillfredsställelse i deras 
åskådande. 

En af nyromantikens förnämsta skalder, äfven om han skiljer sig från dem genom sin förkärlek för fastare 
konstformer och säkrare karaktäristik, var HENRIK VON KLEIST, född i Erankfurt an d. Oder den 18 oktober 
1777» och bekant för det romantiska sätt hvarpå han i sällskap med sin väninna Henriette Vogel, beröf-vade först 
henne och sedan sig själf lifvet vid Wansjön nära Potsdam den 21 november 1811. 

Mest bekanta bland hans skådespel äro: Eamiljen Schrojfenstein, den förträffliga komedin Den sönderslagna 
krukan, den till antiken förlagda tragedin Penthesilea, det fosterländska skådespelet Herrmansslaget, i hvilket han 
med glödande patriotism gaf luft åt sin vrede öfver Napoleons härjningar i Tyskland, vidare det ännu i dag ofta 
gifna riddarskådespelet: Liten Karin från Heilbronn (Käthchen von Heilbronn), i hvilket han framställer en 
kvinnas undergifna kärlek förd till öfve^drift och total själffornekelse, samt det nationelt betydelsefulla stycket 
Prins Eredrik af Homburg, hvilket anses för hans bästa och mognaste drama. 

Den österrikiske dramaturgen ERANS GRILLPARZER, född i Wien 1791 och död därstädes 1872, inslog också 
på ödestragediens af Werner och Mullner öppnade stråt och uppträdde första gången 1816 med sin Die Ahnfrau 
(Stamfrun), som gjorde hans namn bekant i hela Tyskland. Kort därefter skref han Sappho och trilogien Das 
goldene Vliess (Det gyllene skinnet), hvilka alla utmärka sig genom sköna enskildheter, men betydligtvanställas 
af sentimentalitet och stortaligt patos. Bland de mest betydande af Grillparzers dramatiska arbeten räknas det 
historiska sorgespelet: König Ottokars Gliick und Ende (Konung Ottokars lycka och död), som utmärker sig för 
dramatiskt lif, ehuru äfven det lider af de ofvan nämda bristerna. I några af sina arbeten, mest dock kanske i den 
dramatiska sagan Ber Traum ein Leben (Drömmen ett lif), påminner Grillparzer om Calderon, hvars varma 
diktion och bildrikedom han tillegnat sig. Hans förnämsta stycke förblir dock alltid Stamfrun, äfven om det 
fatalistiska elementet där är ännu mera öfverdrifvet än i de öfriga, och det som längst öfver-lefvat honom på 
scenen är hans Sappho, som genom ett mönstergildt återgifvande på Wiens Burgteater, särdeles af Charlotte 
Wolter i titelrollen och Lewinsky i den gamle slafvens roll, därstädes blifvit ett stående repertoirstycke. Äfven 
hos oss hafva dessa hans förnämsta stycken blifvit uppförda och beundrade. Stamfrun 1835 och Sappho i 
Grafströms öfversättning redan 1833. 

Den mest begåfvade och mest själfständiga af de tyska dramaturger, som tagit Schillers tankerika och af 
öfversvallande patos burna dramatiska diktion till förebild för sina skapelser, är otvifvelaktigt THEODOR KöR- 
NER, af hvilkens romantiska lefnadslopp här en kort skildring torde vara på sin plats. 

Han föddes i Dresden den 23 september 1791 och röjde redan tidigt gry till flera talanger, skaldskap framför allt. 
Han blef student i Leipzig 1810, men måste i mars 1811 fly därifrån emedan han deltagit i dueller och 
gatuuppträden. Han begaf sig sedermera till Berlin och Wien, där han skulle studera historia, medan han i stället 
började egna sig allt mera åt författarskap. Under loppet af 1812 skref han med häpnadsväckande produktivitet 
en mängd dramer, såsom lustspelen: Bruden och Den gröna dominon, flera sångspel, de spännande dramerna 
Toni och Hedvig eller Banditbruden, samt sorgespelen Zriny och JRosamundu, hvilka alla uppfördes med stort 




bifall och genom sin entusiastiska glöd väckte i synnerhet ungdomens förtjusning. Uppburenaf detta bifall 
utnämndes han i j‘anuari 1813 till »hof-teaterdiktare» vid Burgteatern i Wien och hade redan förlofvat sig med 
en ung skådespelerska, då han nåddes af maningen till den allmänna uppresningen mot de franske inkräktarne 
och icke tvekade att lemna sin lyckliga ställning och sin unga kärlek för att skynda till det betryckta tyska 
fäderneslandets hjälp. Han for den 15 mars 1813 till Breslau, ingick vid Lutzows frivilliga jägarkår och blef nu 
den patriotiske skald, som med eldiga krigssånger uppmuntrade de tyska skarorna till tappert motstånd och till 
ärofull död för fosterland och frihet. Själf blef han i en skärmytsling dödligt sårad vid Gadebusch den 26 augusti 
samma år och afled samma dag samt begrofs vid byn Wöbbelin under en ek, där hans fader sedan lät uppresa ett 
monument. 1871 restes hans staty i Dresden, och tyska folket ser i honom ännu i dag en idealskepnad, hvars 
lyriska dikter förskaffat honom det ärofulla namnet: »Tysklands Ty rtaios». 

Hans dramer äro skrifna med stor formsäkerhet och mycken lätthet, men hafva längesedan försvunnit från 
scenen, kanske mest till följe däraf, att de visa brist på menniskokännedom och att de i dem uppträdande 
personerna äro alltför abstrakt goda eller onda. 

Det tyska folkets uppvaknande under frihetskrigen hade icke framkallat någon ny diktare af betydenhet, och 
några nya impulser hade således icke heller skådespelarkonsten under denna tid kunnat emottaga. Inflytandet af 
Weimarskolan och af de tvenne stora skalde-gestalterna från seklets början var ännu allt för lifligt och 
genomgripande för att icke efterhärmningen både inom dramatiken och framställningskonsten skulle utöfva ett 
hämmande inflytande på bådas inneboende kraft. 

Det deklamatoriska elementet hade blifvit det för-herskande, och bredvid detta öfversvämmades teatrarne af den 
flod af franska melodramer och lustspel, hvarmed flitiga öfversättare sådana som Castelli, Hell, Cur-länder och 
Blum försågo dem. Det är sant, att Shakspeare i Schlegels öfversättningar allt mera utbredde sig, och att de 
spanska sorge- och lustspelen utöfvadeett betydande inflytande på dåtidens tyska författare; det är vidare en 
sanning, att inom det folkliga lustspelet så betydande författare som sydtyskarne Raimund och NESTROY 
strödde omkring sig farser och sagospel som talade ur en helt annan ton, men Schiller-härmningen bedrefs dock i 
en så väldig skala, att Tieck i början af 1820-talet tog till orda däremot i sina »Dramaturgiska blad» på följande 
sätt: 

»Att den afgudadyrkan som egnats Schillers verk, liksom all sådan, tillfogat vår literatur stor skada, har 
längesedan insetts och uttalats af sakkunnige granskare. De yngre diktarne hafva nästan alla sökt efterhärma hans 
ton. Hade de också lyckats tillegna sig hans djupsinniga, allvarliga ande; eller åtminstone kunnat taga i arf hans 
håg för studier! Men efterapningen består däruti, att de med fulla händer till höger och venster utströ reflexioner 
och sentenser. Skildringar, fantasier, bilder och infall upptaga den plats, som borde inrymts åt kärlek, smärta, 
känsla och tanke. Det gifs kanske bland de nyaste författarne talanger, för hvilka det säkert vore lättast att skrifva 
ett skådespel i stanser eller, hvarför inte rent af i sonetter, emedan denna ännu fastare form snabbast skulle kunna 
ingifva dem, hvad de hafva att förkunna. Men dramat blefve därigenom i intet afseende bättre. All förkonstling 
är i själfva verket icke på långt när så svår som den ser ut. Den sanna konsten, som döljer sig och antar det 
tillfälligas sken samt helt och hållet ser ut som ren natur, är bra mycket svårare att ernå.» 

7. Nyare författare. (1820—1880.) 

Den nyare tidens tyska dramatik har egentligen icke några stora namn att framvisa, hvarken på sorgespelets eller 
lustspelets område. Till stor del torde välorsaken därtill böra sökas i den splittring både i politiskt och socialt 
hänseende, som ända till 1870 delade det stora tyska fäderneslandet i så många skilda läger, samt den feberaktiga 
or?, som under de senaste femtio åren bringat de olika samhällslagren i j‘äsning mot hvarandra. Politiskt 
upprörda tider erbjuda i allmänhet icke någon tacksam jordmån för andliga eröfringar, och när man därtill lägger, 
att teaterväsendet särskildt i Tyskland allt mera nedsjunkit till en ekonomisk spekulationsfråga, så är det ju icke 
underligt att både den dramatiska diktningen och skådespelarkonsten under denna tid råkat i ett visst lägervall, 
om också enstaka företeelser af mera glädjande art nu som alltid visa hän på en bättre och ljusare framtid. 

Bland de mera framstående författarne inom de olika dramatiska diktningarnas område kunna med skäl nämnas 



Friherre MOnch-Bellinghausen, född 1806, död 1866, som under pseudonymen »FRIEDRICH Halm» gjort sig 
känd äfven för vår publik genom de romantiska dramerna Griselda, Ölmens son och Fäktar en frän llavenna, alla 
med stort bifall gifna och på sin tid mycket beundrade, men af den nyare, realistiska riktningen icke särdeles 
högt skattade, om man undantager den sista; ERNST Raupach, född 1784, död 1852, efter Kotzebue antagligen 
den mest produktive af Tysklands dramatiska författare och som försökt sig på alla områden, från och med det 
fosterländska skådespelet på jamber till och med lustspelet och farsen. Af hans allvarliga stycken äro hos oss 
kända och gifna Eifrets skola, skådespel i 5 akter. Isidor och Olga, sorgespel i 5 akter, samt bland hans lustspel: 
Smyghandlarne, komedi i 4 akter. Tidsandan, fars i 3 akter, Bröderne Stia: eller Homöopath och Allopatli, 
lustspel i 3 akter, och Tänk på Ccesar! fars i 5 akter. 

Vidare Karl ToEPEER, född 1791, Mnd för den svenska publiken genom skådespelen Bröderna Eoster och En 
moders bild samt lustspelen Enfalden frän landet, Erieri efter föreskrift. Goda tonen. Kriget med Onkeln och 
liosenmiiller och Einke, hvilka ännu torde vara i godt minne hos den äldre generationen,HElNRlCH Eaube, född 
1806, död 1884, Särdeles berömd som teaterledare, i hvilken egenskap han från 1846 till 1869 ledde Burgteatern 
i Wien och höjde den till en framstående rang bland Tysklands teatrar, författade flera skådespel i den högre 
stilen, bland hvilka märkas Monaldeschi, Struensee, Die Karlsschiiler (Kadettskolan i Stuttgart) samt framför allt 
6bafEssex (Grefve Essex); vidare dramerna Statthalter von Bengalen (Ståthållaren i Bengalen) och Gato von 
Eisen samt komedien Böse Zungen (Onda tungor) gifven å härvarande Dramatiska teater 1869. Hans arbeten 
utmärka sig för en fin motivering, en väl beräknad byggnad, men ett kanske väl oroligt intrigspel; de uppbäras af 
en kraftig realism, men ega brist på poesi i högre mening taget. Att de äro utmärkta pröfvostenar för 
skådespelarne är naturligt, då de härleda sig från en man, som bättre än någon af hans samtida förstod och 
uppfattade skådespelarkonstens både tekniska och andliga tillgångar och inskränkningar. 

RODERICH BENEDIX, född i Eeipzig 1811, död 1873, var först skådespelare, sedan teaterdirektör och regissör 
samt blef slutligen föreläsare och musiklärare. Med sina mångfaldiga lustspel och komedier förvärfvade han sig 
en popularitet nästan liknande Kotzebues, och hans dramatiska arbeten utmärka sig genom säker planläggning 
och en brokig mångfald af omvexlande scener. Elera af hans lustspel hafva blifvit öfversatta på svenska, och 
bland dem som här mest slagit an på publiken torde böra nämnas Doktor Wespe, Der alte Magister (Den gamle 
magistern), Störenfried (En störd lycka). Der Vetter (Morbror Pehr) och framför allt Die zärtlichen Verwandten 
(Släktingar), som öfver ett åttiotal gånger uppförts på Dramatiska teatern. 

Eduard Bauernfeld, född i Wien 1804, utmärkte sig förnämligast som finare lustspelsförfattare, i det han i 
allmänhet tog sina ämnen ur de högre klassernas Ijf och i fyndigt invecklade intriger införde dessa på scenen. 
Bland hans stycken märkas särskildt Die Bekentnisse (Bekännelserna), Das Taqebuch (Dagboken), Krisen (En 
j^ris) och Ernst und Humor (Allvar och humor), allagifna härstädes och särskildt »Bekännelserna» med stor 
framgång. 

Karl Eerdinand Gutzkow har vunnit stort och rättvist rykte som en af den nyare tidens förnämsta tyska 
dramatiska författare, och det fans till ock med en tid, då han ansågs för den tyska teaterns pånytt-födare. Bland 
hans många skådespel, som med stort bifall uppfördes på alla Tysklands och äfven de flesta andra scener, torde 
här böra nämnas skådespelen Nero, Richard Savage, Pat-ktdl, Uriel Acosta, hans förnämsta dramatiska arbete, 
Ottfried Wtälenweber, Ella Roze, samt lustspelen: Die Schule der Rcichen (De rikas skola), Zopf und Schwert 
(Värja och stångpiska) och Das Urbild des Tartuffe (Tartuffes urbild). 1847 fästes Gutzkow som hofdramaturg 
vid hofteatern i Dresden, där hans verksamhet dock icke bar så rika frukter som man väntat. Öfveransträngd och 
trött till kropp och själ gjorde han 1865 under ett anfall af djup melankoli ett själfmordsförsök, hvarefter han 
vårdades vid en anstalt för sinnessjuka, där han återvann sina krafter och kunde på nytt egna sig åt literära 
sysselsättningar. Hans sista dramatiska arbete: Der Gefangene von Md2 (Eången från Metz) visar på ett sorgligt 
sätt spåren af hans andliga afmattning, och natten till den 16 december 1878 slöt han sitt lif genom en eldsolycka, 
åstadkom men däraf att han i ett kloralrus stötte till ljuset vid sin bädd, hvilken däraf antändes. Gutzkow stod 
som författare främst bland dem af det unga Tyskland, som bröto med det förflutna för att öppna nya vägar för 
literaturen, och i hans arbeten spåras en verklig skald, som gick till spillo genom att allt för hetsigt uppgå i den 



jäsande tid i hvilken han lefde. 

PAUL Heyse åtnjuter, och med rätta, sitt största anseende som novellist; men äfven som dramaturg intar han ett 
framstående rum hland nutida tyska författare. Hans skådespel Frcmcesca du Riniini, Meleager, den prishelönta 
Die Sahinerinnen (Sahinskorna), Hans Lange, Kolherg och Ehre um Ehre (Ära för ära) hafva gjort stor verkan 
från scenen och äro som inlägg i striden mellan lokalpossens och det literära dramats större ellermindre betydelse 
för scenens framtid af betydande värde. 

ADOEE VON WiEBRANDT, har i sina från romerska historien lånade stycken Ga ju* Gracchus och Arria ocli 
Memdina, båda bekanta för vår publik, sökt att rena smaken genom införande på scenen af klassiska figurer, 
något som dock icke ledt till efterföljd och som heller icke kan sägas hafva utöfvat annat än ett öfver-gående 
inflytande på den rådande smaken för dagen, hvilken finner sig mera tillfreds med Mannstädts, Treptows och 
Jacobsons blodlösa gy cklerier än med de stränga romerska patricierna och deras laster och dygder. 

Paul Eindau har i sina skådespel Marion, Maria und MagdalenaGräfin Eea, de båda sista härstädes uppförda, 
samt Erau Susanna vetat att tillegna sig de franska dramaturgernas lifliga och raska dialog, och hans stycken, 
hvartill ämnena äro tagna ur samtidens lif, utmärka sig därigenom fördelaktigt framför mängden af nutida tyska 
dramatiska alster. Äfven ARTHUR ElTGER är en af de nyare tyska författare, som gjort sig fördelaktigt känd 
genom sina tragedier, bland hvilka Die Hexe (Hexan) intager ett framstående rum. Bland nyare lustspelsförfat- 
tare torde Gustav v. Moser, Eranz v. Schonthan och JUEIUS Rosen böra nämnas som de mest framstående. Det 
lyckligt förda kriget med Erankrike har naturligtvis framkallat en mängd patriotiska stycken, i hvilka i synnerhet 
det Brandenburgska husets anherrar förhärligas, och emellan dessa af högstämdt, ofta öfver i det drastiska 
slående, patriotiskt patos flödande stycken, öfversätt-ningar från de hatade fransmännen och de tarfligaste lokala 
farser vacklar för närvarande den tyska teatern, hänvisad som den är till att för största delen af sin åskådarkrets 
vara en rodocka för stunden. Röster höjas nog, som klandra en sådan sakernas ordning i Goethes och Schillers 
fädernesland, men hittills hafva de förklingat tämligen ohörda midt ibland bullret från Mil-löckers och Strauss’ 
operetter samt under pajazzosprån-gen från farsens »lustige person», hvars gamla Hans-wurstnatur tydligt och 
klart skiner igenom den moderna klädedräkten.Att Ibsens och Björnsons stycken vunnit en talrik och intresserad 
publik i Tysklands större städer, tyckes dock häntyda på att en reaktion är i annalkande, och just på den allra 
senaste tiden hafva ett par unga tyska författare, SUDERMANN och Hauptmann, trädt fram med skådespel, som 
icke synas vara tillskurna efter den gamla schablonen. Där lärer hvarken finnas militärafguderi eller 
»Eranzosenfresserei» uti dem, och i det ena af dem lärer till och med den gamla högtyska fördomen om äran, 
falskt uppfattad som en öfver både moralisk och borgerlig lag stående urtysk princip, hafva fått maka åt sig icke 
så Utet. 

Skulle detta kanske vara de förebådande lärkslagen för en ny vår i det förenade Tysklands dramatiska literatur? 
IX Tyska skådespelare. 

i. Magister Velthen. »Die Neuberinn.» (1669—1760.) 

Johann VEETHEN, född i Halle omkring 1650, var den förste tyske skådespelare som egentligen inskrifvit sitt 
namn i sitt lands konsthistoria. Och icke nog med, att han som sådan efterlemnade ett varaktigt minne; han var 
äfven teaterledare och öfversättare af Moliéres komedier, genom hvilkas öfverflyttande till och åter-gifvande på 
den tyska skådeplatsen han bildade epok i den tyska skådespelarkonstens annaler. 

Sedan han i Halle tagit sin magistergrad, samlade han omkring sig ett antal liksinnade kamrater och bildade en 
skådespelartrupp, som inom kort fick tillnamnet »Det berömda bandet». Han hade redan förut i Eeipzig beträd t 
scenen i titelrollen till Corneilles Polyeucfe,hvilken uppfördes 1669, och kan man således från något år efter 
detta datera förekomsten af ordnade skådespelar-trupper i Tyskland. Det första dokument, som gifver bestämda 
upplysningar öfver Velthen som teaterledare, är en hans skrifvelse af år 1683 till magistraten i Eeipzig, i hvilken 
han anhåller: »att honom måste unnas hädanefter, så som förut skett hafver, att med sitt sällskap af 14 personer, 
hvilka äro respektive landets barn och infödingar, under tiden för instundande Michaelis-mässa några goda och 



otadeliga skådespel, till förmodad god förnöjelse för herrar åskådare, uppföra få». 

Han hade således då redan länge varit på vandring med sin teater och kom, som han anförde, »direkte från 
Frankfurt am Main med en utgiftskostnad för resan af öfver hundrade Thaler». Han anförde också i samma 
skrifvelse, »att han, Hans saliga Durchlaucht, glor-vyrdig i åminnelse, så som ock sin nuvarande nådigste 
Kurfurste och Herre, åtskilliga gånger till Högstdesammes stora välhehag med komedier uppvaktat, hvadan också 
honom och hans folk tillstånd nådigst meddelat hlifvit, att sig skrifva och kalla låta ’Det Chur-Sachsiska Ko möd 
ian t-sällskapet.’» 

Det Velthenska sällskapet utgaf 1694 i Niirnherg trenne hand af hans prosaöfversättningar från Moliére under 
följande titel: 

»H istrio-Gallicuscomicosatyricussineexem-plo» eller »de alltigenom förnöjsamma och lustiga comö-dier af den 
förträffliga franska komedianten Moliére.» 

Men det var nog icke så lätt för magister Velthen att kunna erhjuda sin puhlik en spellista, som för den hade 
något lockande. Moliére var ännu för fin för den stora puhliken, Corneille och Racine för allvarliga och enkla; de 
inhemska arhetena liknade dessa, endast ännu mera odramatiska, såsom skrifna endast för den lärda världen, och 
hvad skulle han således göra? Jo, han fattade ett djärft heslut: kunde dramaturgerna umhära teatern, menade han, 
så vore det väl hra mycket lättare för skådespelarne att undvara författarne. Och med friskt mod kastade Velthen 
och hans vänner, förlitande sig på sin vetenskapliga hildning och sin ungdomligafantasi, sig in på den fria, 
ögonblickliga uppfinningens oinskränkta område. Den improviserade komedin, inrättad efter italienarnes 
mönster, var ju icke så svår. Velthen begagnade Gherardis »Theatre italien» till scenerier; farsens innehåll, 
intrigen och dess ledning meddelades framställarne; man öfverenskom på hvilket sätt de afgörande momenten i 
handlingen skulle förberedas och framträda, och när detta var gjordt, öfverlemnade sig hvar och en åt sin 
uppfinningsförmåga, hvilken på repetitionerna vann öfning och utbildning. Ty improvisationen uteslöt icke på 
minsta vis repetitionerna; tvärtom blefvo vid dem dialogens alla vändningar försökta, så att man vid uppförandet 
helt obesväradt kunde röra sig inom situationernas bestämda områden. 

Fördelen med detta slags skådespel var den, att framställarne däraf tvungos att lösgöra sig från det sökta 
teaterspråket och tillegna sig ett obundnare och naturligare uttryckssätt; farorna därvid åter, att skådespelarne, 
när uppfinningsförmågan väl hlifvit satt i rörelse, i hettan af täflingen formligen glömde sig, så att de voro 
omöjliga att få ut från scenen. Man måste därför införa varningstecken mot dylika utsväfningar, och merändels 
var det genom ett smackande med tungan som komediant-mästaren eller hans ställföreträdare påminde de sig för- 
ifrande täflarne att afträda från scenen. 

Uppenbart svårare än i farsen var det att framställa improvisationen i de allvarliga styckena, hvilka kajlades 
»Hufvudaktioner» emedan de utgjorde den huf-vudsakligaste delen af teaterföreställningarna. Dessa förutsatte en 
mera poetisk uppfinningsförmåga hos framställarne, och det är ett säkert bevis på det Velthenska sällskapets 
genialitet, att dess företag icke kantrade redan i begynnelsen. 

På talets uttryck måste den improviserade tragedin tyvärr inverka på motsatt sätt emot i farsen, ty medan man i 
denna närmade sig det naturliga samtalsspråket, måste i Hufvudaktionen nödvändigt modeförfattarnes barocka 
patos och deras sliskiga svulst efterapas, ja till och med öfverdrifvas. Att Velthen hyste det största förtroende för 
den extemporerade dialogen, framgårredan därutaf, att han i intet fall våldsamt öfverskred kretsen för de 
dramatiska ämnena. Hans repertoar höll sig fortfarande kvar på det gamla området. De bibliska legenderna, 
hjälte- och kärlekssagorna förblefvo också hans källor, och han uppförde gamla, långt förut bekanta stycken, 
hvilka genom den improviserade dialogen ut* öfvade ny dragningskraft på publiken. 

Så uppförde han vid hoffesterna i Dresden 1678 En komedia om erkefadern Jacob, i tre delar, spelad på tre 
särskilda dagar, en Tragi-komedia om Amadis af Fran kri ke samt En komedia om Christabella, en lika brokig 
historia som Amadis’, full af äfventyr, jättar, kämpar och underbara händelser. Till afslutning af komedien om 
Erkefadern Jacob dansades en ballett af tolf personer, föreställande Israels tolf stammar; de öfriga komedierna 



afslötos med riddare- och mohrballetter. En »Musikalisk opera och hallett om verkan af de sju planeterna» var 
det förnämsta praktstycket vid dessa kursachsiska hoffestligheter. 

Ännu tio år senare, då Velthen första gången hesökte Hamhurg, fortsatte han att spela i samma riktning. Hans 
spellista i Hamhurg annonserar i juni 1688 en Hufvudaktion ur Samuels andra hoks 2 i:sta kapitel och Josua hoks 
g:de kapitel, kallad Giheoniternas hiimd och till den ett lustigt efterspel kalladt: FickelJiering i lådan. 

Men tre år förut hade den kringresande direktören af kurfursten Johann Georg III hlifvit anstäld som ledare af 
den första tyska hofteatern, hvilken stiftades i Dresden hösten 1685, och där var det som han på den tyska scenen 
införde en reform, som skulle hlifva af stor betydelse för Skådespelarkonsten: han började nämligen att låta 
kvinnorollerna, hvilka hittills spelats af gossar eller ynglingar, utföras af fruntimmer. Denna djärfva nyhet var af 
ingripande vikt och otvifvelaktigt är att den hade en stor andel i den dragningskraft som Vel-thens skådespel 
utöfvade. Men helt och hållet frånsedt den våldsamma stöt, som teatern därmed gaf åt öflig sed och dåtida 
åskådning, blef med fruntimrens inträde på scenen — huru mycket än framställningen därigenom måste vinna i 
värma, sanning och naturlighet — dockför alla tider den manliga publikens domslut, som länge var den ensamt 
tongifvande, splittradt och grumladt utaf det könsliga intresset. 

En ny konstriktning hade emellertid uppträdt i synnerhet vid hofven och därifrån spridt sitt inflytande till de 
öfriga klasserna i samhället. Det var operan som, införd af italienarne, började rivalisera med det talade dramat, 
och som snart helt och hållet öfverflyglade detta. Eörgäfves sökte Velthen själf hejda det af honom införda 
improvisationsspelet, h vil ket snart urartade till godtycklighet och själfsvåld; förgäfves uppblandade han sina 
hufvud- och statsaktioner allt mera med musik och balletter — operan hade ändå försteget i publikens gunst, 
öfvermättnaden hade inträdt, och den från mysterierna och moraliteterna lånade formen kunde inte längre 
tillfredsställa publikens fordringar. Samma år, 1692, som Velthen, till fclje af kurfurstens död, med sitt sällskap 
måste lemna Dresden, nedlades han i Hamburg på sjuksängen. Och så nära voro hela hans personlighet och hans 
öde sammanbundna med den konstform han utbildat och omhuldat, att han också blef det första föremålet för de 
anfall från de andlige, som skådeplatsens urartande framkallade. På dödsbädden nekade man honom nattvarden 
liksom man i Fran kr ike nekade Moliére en kristlig begrafning. 

Han dog i början af 1693, och man kan gärna kalla honom den tragiske hjälten i den tyska skådespelarkonstens 
historia. Det gick med honom som med lärjungen hos Goethe: han kunde icke mera beherska de vilda andar dem 
han frambesvurit för att galvaniskt återupplifva en konstform som hade öfverlefvat sig själf. 

I tjugufem år fortsatte sedan hans enka, Anna KATHARINA VEETHEN, att föra »det berömda bandet» omkring 
i Tyskland, och Hufvud- och statsaktionernas vilda tummel fortfor, omvexlande med operan, till dess 
GOTTSCHED föresatte sig att med ett slag göra slut på Hanswurstiaderna och införa den lärda komedin. Det var 
en kvinna som hjälpte honom och företog sig det ingalunda lätta värfvet att rensa teatern från de flestaaf de 
utväxter, som vanstälde den tyska sånggudinnans drag, och denna kvinna var: 

FRIEDERIKE Karoline WEISSENBORN, född 1692 i Reichenbach, där fadern var juris doktor, och där hon 
synes hafva fått en bildning, som den tiden var i hög grad ovanlig för en kvinna. Vid 26 års ålder rymde hon ifrån 
fadern, som unde»* tiden hlifvit enkling och som advokat nedsatt sig i Zwickau samt i hög grad ogillade hennes 
ofta yttrade fallenhet för skådespelarkonsten. En ung man, JOHANN NEUBER, som älskade henne, följde med 
henne på flykten och båda slöto sig till det Spiegelbergska komediantbandet i Weisenfels. Hennes talang, hennes 
rikare bildning och hennes energiska själsliflighet utmärkte henne på ett lysande sätt från hennes omgifning. Hon 
öfvergick snart med sin man, som var en mycket medelmåttig skådespelare, till det Hoffmannska-polskt- 
sachsiska sällskapet, fann tillfälle att vid hofven i Dresden, Hannover och Braun-schweig se franska skådespelare 
uppträda, och var den första, som förstod att tillegna sig konsten att föredraga alexandrinen och efterapa 
fransmännens högtidliga behag i- deklamationen. Detta gaf hennes roller i Hufvudaktio-nerna en ädlare 
anstrykning, och bredvid detta visade hon i det extemporerade lustspelet och i komedin kvickhet, finess, friskhet 
och humoristisk käckhet. Hon uppträdde mycket gärna i karlkläder, och i studentroller var hon särdeles omtyckt. 
Egendomliga förändring! Femtio år förut såg man endast gossar i fruntimmers-roller, och nu var det redan på 



högsta modet att se fruntimmer spela pojkar! 

Efter Hoflmannska parets död beslöt hon, uppmuntrad af det stigande bifall hon rönte, att göra en reform af 
skådespelarkonsten till sitt lifs uppgift och stälde sig därför med sin man i spetsen för en egen trupp, med hvilken 
hon skulle kunna sätta sin plan i verket. 

1727 kom hon till Leipziger-Påskmässan, och här gjorde hon Gottscheds bekantskap, en händelse som skulle 
blifva af genomgripande betydelse för det mål hon hade föresatt sig att vinna. Hon gick likväl försiktigttill väga i 
början, nöjde sig med att så småningom med sin repertoar införlifva Corneilles och Racines tragedier och lät 
ända till 1737 Hanswurst vara i okvald besittning af publikens gunst och öra, om han också icke på hennes 
spellista fick framkomma så ofta som på de andras. Men Gottsched var otåligare än hon, och slutligen förmådde 
han henne att med ett enda djärft slag göra slut på den urartade lustigmakarens välde. 

Detta skedde i oktober 1737, då hon i ett af henne själf författadt förspel, i hvilket en ordentlig process fördes 
mot Harlekin, lät bränna å båle en docka i hans brokigt lappiga dräkt och på samma gång bannlysa hans namn 
från teatern för evlrdliga tider. 

Företaget har på många sätt blifvit klandradt och hånadt; Lessing kallade det: »själft den största Harlekin-iaden»; 
men ser man det rätt, var det nog ett steg af högsta vikt för den komiska skådespelarkonstens utveckling. Fru 
Neuber hade nu påtagit sig den moraliska förpliktelsen, att aldrig mera låta Harle ki n uppträda, och hon höll den. 
Det är icke sant att hon snart därefter tagit sin tillflykt till honom i Hamburg; hon uppträdde visserligen själf där 
som Harlekin; men det var för att förlöjliga honom. Att den »lustige personen» fortfarande uppträdde på hennes 
teater, fast under annan gestalt och andra namn, som Hans eller Petter, i hvit eller grå jacka, var hvarken någon 
motsägelse eller brist på ordhållighet. Att bannlysa det burleska från scenen hade aldrig fallit henne in och var 
väl heller icke Gottscheds mening, endast det berättigande till galenskap, platthet och smutskastning, som 
Harlekin hade tilltrotsat sig, ville man stäfja och förinta. Och hvad som viktigare var: man ville upphäfva de 
typiska maskernas stela ensidighet för att öppna tillgång i den tyska komedin åt mångfalden och nyanserna i det 
verkliga menniskolifvet. 

Men, som så ofta är fallet, hon som genomförde reformen blef den som mest skulle lida däraf, innan de verkligt 
goda följderna kunde hinna framträda. Hon hade bränt Harlekin liksom Cortez brände sina skepp, och nu hette 
det: framåt 1 och framåt till hvad pris som helst.Förgäfves uppbjöd hon likväl all sin förmåga att i stället locka 
publiken med nya och hittills osedda dekorationseffekter; förgäfves uppfriskade hon sina gamla stycken med att 
lokalisera dem för de olika städer hon besökte — man trodde inte mera på några lustigheter, sedan Harlekin inte 
utförde dem, och redan 1738 fick hon i Hamburg göra den sorgliga erfarenheten, att hennes publik allt mera 
smalt ihop och det fastän hon spelade i själfva operahuset, som nyss blifvit ledigt. Hennes ruin syntes nära 
förestående, då en länge närd förhoppning realiserades och hon räddades därigenom att kejsarinnan Anna — på 
holsteinska hofvets rekommendation — kallade henne och hennes trupp till Petersburg. 

Det var visserligen hjälp i nöden för tillfället; men det gjorde också den inom sig djupt förbittrade Neuberinn 
ännu stoltare och djärfvare än förut. Hon tog afsked af Hamburgspubliken med ett ljungande afskedstal, som 
började: 

»I vänner, tålamod! Det fienderna gäller!» 

och i hvilket hon så läste lagen för den fria riksstadens publik och styrelse, att senaten kasserade hennes till- 
ståndsbevis och att hon aldrig mera fick uppträda i Hamburg. När hon efter ett år kom tillbaka från Petersburg, 
där mottagandet icke blef så varmt som hon förmodade, och där den af hofvet gynnade italienska operan var 
henne en mycket farlig konkurrent, hade tiderna betydligt förändrat sig. Ett nytt sällskap, det Schöne-mannska, 
hade under tiden uppträdt i Feipzig och vetat förskaffa sig Gottscheds stora gunst, och när nu »Die Neuberinn» 
återkom till Feipzigermässan 1741, utbröt en öppen fiendskap mellan de förut så eniga bundsförvandterna. Den 
varmblodiga skådespelerskan lät förleda sig att göra teatern till arena för striden; hon ville offentligt prisgifva 
Gottsched för åtlöjet. Han hade nämligen oupphörligt uppmanat henne att införa större trohet i kostymen eller att 



åtminstone göra ett försök därmed, så att erfarenheten kunde fälla utslaget öfver hans åsikt, och nu tillkännagaf 
hon, att som efter-spel till farsen »Das Schlaraffenland» skulle tredje akten af »Den döende Cato» gifvas som 
försök. I denna uppträdde nu skådespelarne »i troget efterapad romersk dräkt, ända till och med på fotterna, 
hvilka voro öfverdragna med köttfärgadt linne för att se nakna ut». Och så säker var hon på publikens vana vid 
den inrotade konventionella kostymen, att denna ändring skulle utfalla och äfven utföll till hån och åtlöje emot 
smakrenaren Gottsched. När nu skådespelarne därtill håde i ton och åthörder karrikerade de anvisningar, som 
Gottsched gifvit dem för framställningen af den antika stilen, så uthröt slutligen, när »Die Neuherinn», som 
spelade Pharnazes, slutade akten med de komiskt hetonade orden: »Ja, nu är försöket gjord t» 1 ett ohejdadt och 
allmänt skratt från hela den närvarande puhliken. 

Gottsched hlef naturligtvis ursinnig och upphjöd allt sitt inflytande för att skada sin motstånderska. Han nedsatte 
offentligt henne och hennes verksamhet och visste att skada henne på det mest kännhara sätt. Men hon gaf 
honom icke efter, nervös och häftig, som hon hlifvit genom den fjortonåriga teaterstriden; också saknades icke 
tillskyndare, som uppmanade henne att rikta ett ännu mera afgörande slag mot sin vedersakare. Slutligen erfor 
man genom ett den 18 september 1741 ut-färdadt anslag, att i ett af henne skrifvet förspel, »Den allra dyrbaraste 
skatten», skulle Gottsched i Tadlarens person själf uppträda på scenen. Gottsched gjorde allt möjligt för att 
hindra attentatet, men grefve Briihl, som just vid samma tid vistades i Leipzig, protegerade paskvillet, och 
uppförandet egde rum samt återupprepades till och med den 4 oktober. Tadlaren Gottsched uppträdde däri i en 
stjärnströdd dräkt med läder-lappsvingar, en guldglittersol omkring hufvudet och i handen en blindlykta med 
hvilken han letade efter fel. Detta skådeplatsens missbrukande till partiändämål och enskild hämd kunde 
naturligtvis icke annat än återfalla på den, som hade öppnat dörrarne för de otillbörliga gästerna, och från denna 
stund var också fru Neubers stjärna i ständigt nedgående. 1743 öfverlemnade hon sitt sällskapi andra händer och 
drog sig med sin man tillbaka till Oschotz, där hon hoppades att mannen skulle erhålla en tjenst. Detta lyckades 
dock ej, och snart hade hon samlat omkring sig ett nytt sällskap, med hvilket hon i Leipzig 1747 ännu fick den 
glädjen att uppföra den adertonåriga studenten Lessings första dramatiska arbete: »Den unge lärde». »Damon» 
och »Den gamla jungfrun», hans nästa stycken, följde snart efter detta, och på detta sätt fäste hon sitt namn icke 
allenast vid Hanswurst-iadernas afskaffande, utan hon invigde också den nya riktning, som inom kort skulle föra 
skådespelarkonsten framåt på nya banor. 

Hon dog den 30 november 1760, i den lilla byn Laubegart i närheten af Dresden, sedan hon länge legat sjuk. Det 
säges, att hennes död påskyndades därigenom att hon på inga vilkor ville taga in det läkemedel som anvisades 
henne, lika envis i döden således, som hon varit det i lifvet. 

Man påstår, att när hon skulle begrafvas, ville kyrkoherden icke låta öppna kyrkogårdsportarne för »kome- 
diantskans» lik, utan kistan måste lyftas — folktraditionen säger: kastas — in öfver muren. Bättre hade hon väl 
ändå förtjenat, »Die alte Neuherinn». 

2. Konrad Ackermann. Konrad Eckhof (1740—1778.) 

När det Schönemannska sällskapet 1740 intog det Neuberskas plats i Gottscheds och allmänhetens ynnest, 
funnos vid detsamma anstälda tvenne unga skådespelare, som i mer än ett afseende skulle blifva af betydelse för 
den tyska skådespelarkonstens utveckling och anseende. 

Den ene af dessa var Konrad Ackermann, som efter några år öfvergick till det Schröderska, i Ryssland 
uppträdande sällskapet, och som 1749 i Moskwagifte sig med Schröders enka, SOPHIE SCHRÖDER, och 
därigenom hlef styffar till den store skådespelare Eriedrich Ludvig Schröder samt sedermera bildade den första 
stående nationalteatern i Tyskland. Det var i Hamburg 1764, som detta egde rum, och därmed lade han grund till 
den i Tysklands skådespelarannaler berömda Hamburgerskolan, hvilken längre fram af hans styfson skulle göras 
till den tongifvande inom den tyska teatervärlden. 

Ackermann var en utpräglad naturalist af välbildad, imponerande gestalt, ovanlig kroppsstyrka och ledighet samt 
begåfvad med en särdeles klangfull och kraftig stämma. Han hade som ung deltagit i turkiska kriget under 
fältmarskalk Miinnich; han var god fäktare och ryttare, en utmärkt skridskolöpare, som utan uppehåll 



tillryggalade isbanan mellan Danzig och Königsberg på några timmar. Han var en skicklig dansör, som ännu vid 
framskriden ålder och trots en tämligen betydlig korpulens icke skydde att våga den tidens djärfva ballettsprång 
genom en spegel eller ut genom ett fönster. Han talade och förstod flera språk, sysslade med läkekonst och 
landthushållning, tecknade och målade icke utan talang och förstod i grund konsten att röka pipa dagen i ända. 
Hans dramatiska framställningar, mönster af färgrik friskhet och naturligt jämnmått, hade inga förebilder, utan 
framsprungo direkt ur hans sunda, rättframma natur, burna af den mest omedelbara uppfattning. Därför 
misslyckades han också helt och hållet med ideala roller, älskare och franska tragedihjältar, hvar-emot Eckhof 
och Schröder med beundran omtala hans borgerliga, godhjärtade, krigiska och humoristiska gestalter. 

Schröder säger om honom: >Den komiske skådespelaren öfverträffade hos honom vida den tragiske; ty i det 
första facket fans det ingen roll som han icke med mästerskap utförde. Jag kan icke påminna mig att jag, under de 
många år jag observerat honom, någonsin sett honom Öfverdrifva. Tyvärr kan jag icke berömma mig af, att jag i 
detta afseende följt mitt mönster — den ende komiske skådespelare som jag erkändeför fulländad — särdeles 
troget i spåren. Och med hvilken härlig stämma hade icke naturen begåfvat honom! De som minnas honom från 
den tid, då han ännu icke var försvagad till minnet och utnött af en irriterande teaterverksamhet, kunna bäst 
bedöma hur han kunde verka på åskådarnes hjärtan.» Att Moliéreska och Holbergska karaktärer skulle lyckas 
honom förträffligt, framgår tydligt af detta, och man nämner också bland hans förnämsta roller Crispinerna, 
Orgon i »Tar-tuffe», Harpagon samt vidare Den politiske kannstöparen och Den stundeslöse. + 

Men hans kanske största betydelse ligger i den inverkan som han utöfvade på sin styfson och på den unge 
Eckhof Det säkra är, att allt hvad dessa två uträttat för den tyska skådespelarkonsten — och detta är icke litet — 
fann sin bästa näringskälla i Ackermanns sunda naturalism. 

Skada blott, att han icke som teaterledare var lika lycklig som skådespelare. Skälet därtill var att han var 
behjärtad och full af beslutsamhet, ja till och med fallen för våldsamma steg, när det gälde hastiga anlopp, men 
förlorade lätt både mod och själfförtroende, när uthållighet och måtta erfordrades. Sangvinisk och full af 
förtroende vacklade han ofta emellan vågade företag och deras totala uppgifvande; han kom också snart i tvist 
med dels medlemmarne af sitt sällskap, dels med publiken i Hamburg, där under tiden Eessing kommit i delo 
med de andlige — en strid som öfverfördes på teaterns område och förorsakade den icke ringa skada. 

Utledsen på alla dessa vedervärdigheter lemnade Ackermann teaterledningen åt sin hustru och sin styfson och 
drog sig tillbaka till Mecklenburg, där han någon tid lefde hos släktingar. Snart förde honom likväl den gamla 
teateroron, kanske också känslan af förpliktelse till medverkan, tillbaka till teatern, där han dock icke länge fick 
stanna. En fotskada, som han i förlitande på sin läkekonst gjorde obotlig, medförde hans död den 13 november 
1771. 

KONRAD ECKHOE var född i Hamburg }72°> där hans fader var en fattig stadssoldat som också utöfvadeett 
handtverk. Senare skaffade sonen honom en anställning vid den Schönemannska teatern, där han dock icke 
dugde till annat än ljuständare. Under sådana omständigheter måste naturligtvis den unge Eckhofs uppfostran 
varit af den mest underordnade beskaffenhet. Han omtalar själf, att han redan tidigt kände håg för 
skådespelarkonsten och att han ofta begaf sig upp på vinden i huset där de bodde för att där osedd och af hjärtans 
lust få deklamera och agera så mycket han ville. Han hängde då alltid upp framför sig några klädpaltor för att 
beteckna åskådarne, så afgjordt kände gossen att skådespelarkonsten förutsatte en publik. Hur otillräckliga än 
hans skolkunskaper måtte ha varit, blef han dock i tidigaste ynglingaåren anstäld som skrifvare hos svenska 
postkommissarien Bostel i Hamburg, och under dennes bortovaro skötte han någon tid tjensten ensam. Det var 
hans flit, hans ordningssinne och plikttrohet, som redan tidigt grundläde pålitligheten i hans karaktär. 

Hos en advokat i Schwerin, där han sedan tjenade som skrifvare, fann han ett rikt bibliotek, och genom hans 
giriga läsning af alla dessa böcker, väcktes hos honom lusten för skådespelarens kall ånyo och nu med 
oemotståndlig kraft. Han kom tillbaka till Hamburg, gjorde dar fru Schröders bekantskap, hvilken, sedan hon 
skilt sig från sin man, lefde af handarbeten, och uppeldade henne så med sin teaterlängtan, att hon tillsammans 
med honom ingick vid Schönemannska sällskapet. 



Eckhofs yttre gjorde honom olämplig att spela älskarroller; han var liten, högaxlad och af kantig kroppsbyggnad 
med knotiga hen; med ett ord, en mycket hvardaglig gestalt. Hans ansikte hade starka drag, hvilka vid mognare 
år visade ett på samma gång energiskt och vekt uttryck, men som i ungdomen hade mycket litet tilldragande. 
»Men hans öga,» säger Iffland, »var, om också icke stort, dock af en glans och ett uttryck, som förklarade hela 
hans anlete, och han var hegåfvad med en stämma, som i kraft, välljud och smältande klang ännu icke på den 
tyska teatern haft sin like.» 

Hedherg, Dramatik. 9Eckhof var således af naturen hänvisad till att genom ordets andliga makt verka på 
åskådarnes sinne och hjärta; ingen vinnande gestalt, intet hehag i rörelse och hållning kommo honom till hjälp; 
ja, man tviflade till och med i hörjan på möjligheten för honom att någonsin hlifva skådespelare, och dock var 
han inom några få år erkänd som Tysklands förnämsta mennisko-framställare. 

Det var hans allvar och ifver, hans aldrig svikande pliktkänsla, hans säkert utvecklade omdömesförmåga, som 
inom kort utmärkte honom hland alla sina samtida. Det var vidare Ackermanns urkraftiga naturalism och goda 
exempel som stålsatte honom emot hegäret att följa med strömmen och i stället gaf honom kraft att följa sin egen 
väg, oberoende af tidens strömning mot det affekterade och tillgjorda. Att han likväl också visade sig påverkad af 
de franska mönstren, i synnerhet vid alexandrinens ålergifvande, var naturligt, då just nu den franska smaken tog 
förnyad fart med de Cor-neilleska och Racineska tragedierna. Men snart visste han att utjämna och med sin egen 
nationalitet förena detta från främmande håll inkomna element i konsten, och han frigjorde sig allt mera från dess 
inflytande i det han rastlöst arbetade icke blott på sin egen, utan äfven på sina kamraters utveckling och förädling 
samt förtjenade på detta sätt till fullo den hedern att kallas: den tyska skådespelarkonstens fader. 

Med Seylerska sällskapet kom Eckhof i slutet af 1760-talet till Weimar, och när Seyler var nästan ruinerad, fick 
han af en släkting i Hamburg en välkommen hjälp i noden, dock med det uttryckliga vilkor, att han skulle helt 
och hållet afstå från direktoratet och lägga det i oEckhofs händer. 

Ar 1772 kom Eessings »Emilia Galotti» därstädes till uppförande, och Eckhof spelade Odoardo, i h vil ken roll 
han enligt alla sammanstämmande uttalanden stod på höjden af sin konst. När Nicolai för honom uttalade sin 
beundran öfver hans djupa uppfattning af rollen, svarade Eckhof: »När författaren dyker så djupt ner i de 
menskliga känslorna och lidelserna, så måste ju skåde-spelaren dyka efter till dess han träffar på honom. Detta är 
visserligen svårt och besvärligt, och det är endast få författare som erbjuda dem sådana svårigheter som Eessing: 
de öfriga får man lätt rätt på, de simma ofvanpå som barkbitar!» 

Slottsbranden i Weimar 1774, som också förstörde teatern, satte på nytt vandringsstafven i händerna på det 
Seylerska sällskapet, till dess det lyckligtvis vid hofvet i Gotha fann en säker tillflyktsort, där det kunde stanna 
största delen af året. 

Den Gothaiska hofteatern var den första som helt och hållet öfvertogs och förvaltades af hofvet. Eckhof 
utnämdes till dess artistiske direktör och fick på detta sätt en ställning, som var honom värdig; men tyvärr fick 
han den för sent, bruten som han var både till helsa och krafter. Hade ödet unnat honom denna plats tio år 
tidigare, så skulle han säkert utöfvat ett långt mera bestämmande inflytande på skådespelarkonstens allmänna 
tillstånd, än hvad han nu kunde göra. Den förberedande striden för dess nya utveckling hadé redan öfvertagits af 
hans unge medtäflare, Schröder. 

Och likväl utmärktes hans direktion för en sällspord kraft, en aldrig svikande noggrannhet och en mönster-gild 
ordnfng. Med outtröttlig energi ledde han de sam-fälda öfningarne på ett stycke, och i omsorgen om samspelet 
tröttnade han aldrig. Den minsta vårdslöshet stämplades af honom som en förseelse, ett brott mot det helas 
fulländning. Ett bekant drag af hans noggrannhet må här anföras: Två unga skådespelare hade tagit sig den 
friheten att uteblifva från en repetition på »Inez de Ca st ro», därför att de icke hade något att säga, utan endast 
skulle gå som hofmän öfver scenen och i förbigående helsa pä konungen. Eckhof bevisade dem nu i en lång och 
noggrann efterrepetition, att de icke på långt när ännu egde den vana och den värdighet, som kräfdes för denna, i 
deras tanke tämligen betydelselösa uppgift. Detta hans förfarande ansågs af de lättsinniga bland skådespelarne 
för pedanteri, och man kallade honom hånfullt: »skolmästaren». Men för det välsignelserika i det inflytande han 



utöfvade påunga förmågor, tala i synnerhet tre af hans lärjungar, de sedan så herömda skådespelarne BEIL, 
BECK och lEEEAND. Bland Eckhofs sista roller var Vålnadens i »Hamlet», och de sista ord han uttalade från 
scenen voro dennes: 

»Earväl, farväl, farväl! Eörglöm mig ej!* 

Schröders omdöme om honom lyder på följande sätt: »Eckhof var den störste teatertalare, som säkerligen någon 
nation haft, och han skulle säkert varit lika stor som skådespelare, om naturen gifvit honom en fördelaktigare 
figur, om han aldrig sett en fransk teater och om han icke måst tillbringa sina flesta hildningsår i Hamhurg och 
inom en inskränkt borgerlig krets, som lemnade honom helt och hållet obekant med den finare världens ton och 
umgängessätt. Men alla hans öfriga fel och brister öfverskyldes af hans oefterhärmliga sätt att tala». 

3. Eriedrich Eudvig Schröder. (1744—1798.) 

ERIEDRICH Eudvig Schröder föddes den 3 november 1744 i Schwerin, där hans mor uppehöll sig efter sitt 
första misslyckade teaterföretag, och medtogs vid två års ålder på hennes teatervandringar till Preussen och 
Ryssland. Han var tre år gammal, då han första gången uppträdde i Petersburg i ett af modern skrifvet förspel, 
där han utförde »Oskuldens» roll, och de få ord han då sade: »O, jag frikänner dig!» gjorde en så ovanlig effekt, 
att kejsarinnan Elisabeth lät föra gossen upp i sin loge, satte honom på sitt knä, smekte honom och gaf honom 
konfekt. Med större framgång har väl svårligen någon skådespelare börjat sin bana, och han kunde med skäl på 
sig tillämpa Barons ord, anförda i det föregående. I Moskwa gifte sig, som förut är nämdt,hans mor med 
Ackermann, och om föräldrarnes för-mogenhetsvilkor kan man göra sig en talande föreställning, när den då 
femårige gossen mycket väl mindes att hans sköterska bar honom ner till Newan för att tvätta hans kläder och 
under tiden inlindade honom alldeles naken i en gammal kappa. Efter flerårigt vistande i Petersburg, begaf man 
sig till Polen. I Var-sjav kom den tioårige gossen i jesuiternas skola, och dessa blefvo så betagna i hans rika 
själsanlag, att de hemligt ville behålla honom kvar hos sig. Gossen, som var utledsen vid den mest af stryk 
bestående upp-fostringen i hemmet, lät också helt villigt gömma sig i klostret, men blef likväl framletad och 
medförd tillbaka till Tyskland. Hans sjudande, lifliga och stolta karaktär förkrymptes under den despotiska 
behandlingen. Den då • för tiden så vanliga strängheten i barnens behandling, af Ackermann hyllad ända till 
öfverdrift, måste helt och hållet förvilda den trotsige och häftige gossen. 

På »Collegium Eridericianum» i Königsberg, där han gjorde en mängd galna pojkstreck, lemnade föräldrarne 
honom i sticket, när sjuåriga kriget utbröt, och när terminsbetalningen uteblef, blef han utvisad ur skolan. Han 
fann ingen annan tillflyktsort än det dåliga källarrummet hos en gammal skomakare, som hade uppsikt öfver 
föräldrarnes öfvergifna teater. Här lärde han sig göra barnskor, dricka bränvin, hungra och frysa. På den tomma 
scenen deklamerade han, uppfann balletter på egen hand, öfvade halsbrytande lindansarkonster och fortsatte 
dessa äfven sedan han en dag ramlat ner från vinden och varit nära att bryta halsen af sig. Hvarje fara, allt som 
uppväckte fruktan hos andra, lockade honom och retade hans nyfikenhet. När hans gamle, skrockfulle skomakare 
en dag önskade sig fing-rarne och tårna af en rådbråkad för att med dem upptäcka fördolda skatter,' gick den 
dumdristige pojken en decembernatt ut till afrättsplatsen, bombarderade med stenar ner ett lik ifrån hjulet och 
förde likets fingrar och tår med sig hqm i sin näsduk; he mk ommen förlorade han likväl sansen för flera 
timmar.Att tämja den fjortonårige gossens vilda trots och obändighet lyckades slutligen den kvinliga mildheten. 
Eindansaren Stuart, som hyrde teatern för sina konster, hade från Köpenhamn bortfört en flicka af bättre familj, 
som genom mannens brutalitet fick bittert plikta for sin lättrogenhet och öfverilning. Hennes behag och hennes 
olycka tämde den vilde pojken, och medan han af Stuart fick lära sig ekvilibristkonster och den unga kvinnan 
undervisade honom i musik och språk, vaknade längtan efter bildning hos honom, och denna första hängifvenhet 
förädlade det unga sinnet. Han kunde aldrig som vuxen man tala om den unga, olyckliga hustrun utan djup 
tacksamhet och rörelse. 

Ändtligen påminde hans föräldrar sig honom och kallade honom till sig. Han träffade dem efter en äfventyrlig 
resa, långt nere i Schweiz, blef hastigt en användbar medlem af truppen, gjorde i synnerhet i groteskdanser stor 
lycka och fylde redan som femtonårig alla tomma platser i skådespelet och sångspelet. Hans karaktärs trotsiga 



energi dref honom till de otroligaste framsteg, den hårda behandlingen i hemmet gjorde honom upprorisk, 
oförskämd och fräck ända till hrottslighet. Han var inte mer än sjutton år gammal, då han, för att hetala sina 
spelskulder, en natt gick in i styffaderns rum för att tillegna sig kassan. Anklagad och fängslad för stölden, påstår 
han dristigt att det var hans rättighet att med våld taga den lön man nekat honom, flyr sedan ur arresten och 
klättrar med lifsfara öfver taken på de angränsande husen. Hans trotsiga djärfhet framkallade oupphörliga 
uppträden med Acker-mann, men förskaffade honom också alltid dennes förlåtelse. Aret därpå drog han i 
Braunschweig värjan emot honom. På detta sätt växte han upp; en i sanning halsbrytande bildningsgång, som 
endast kunde vågas af honom. 

Groteskdansen upptog i början hela hans verksamhet; på förebråelsen, att han vårdslösade sina roller i 
skådespelen, svarade han: »i fall jag någon gång bryter benen af mig och inte duger till dansör längre, så skall jag 
nedlåta mig till att bli skådespelare.» Betjentrollerna,i de franska lustspelen, som han inom kort blef ensam om 
och spelade med mycken utmärkelse, lärde han sig nästan aldrig; han förklarade, att en begäfvad konstnär 
nedsatte sig genom ordagrann memorering; han kunde säga mycket bättre saker än författaren själf Annonserna 
om nästa föreställning, som vid denna tid alltid framfördes från scenen — ett bruk, som vidhölls långt in i vår tid 
både i Tyskland och här — åtog han sig gärna och utvidgade dem till formliga intermezzon, i hvilka han låtsade 
fundera på styckets titel, förvexlade den, sade den bakfram och dref allahanda gyckel med publiken. Och likväl 
vägrade han alldeles bestämdt att deltaga i det allmänna improvisationsspelet, därför att han icke ville vara 
beroende af de öfriges större eller mindre oförmåga. Honom själf roade det däremot att lemna sin fantasi fritt 
spelrum och att tillåta sig öfver-drifter, som han bittert klandrade hos andra. På detta sätt löpte han fara att som 
dansör bli akrobat och som skådespelare gyckelmakare; men geniets säkra takt förde honom likväl alltid till rätta 
igen, så att just de afvägar, som hans öfvermod förde honom in på, bragte honom likväl alltid närmare det 
egentliga målet. 

Se här ett bevis på hans sätt att gå till väga. Han tillbragte ett år vid Bernandon Kurz’ sällskap i Hamburg och lät 
slutligen af denne förmå sig till att deltaga i ett »Stegreifsspel». Han valde den svåraste af alla gycklarrollerna, 
tjenarens i Hufvud- och statsaktionen Don Juan, och utförde den med så öfverdådig humor och så öfverraskande 
infall, att Kurz redan efter första akten förtjust föll honom om halsen och utropade: »För tusan! Herrn är aktör! 
Mot honom äro alla de andra yrikryggar!» Men naturligtvis dref Schröder sitt öfvermod alldeles för långt, 
narrade den som spelte Don Juan att komplett komma af sig och var icke möjlig att genom några tecken eller 
smackningar med tungan få ut från scenen, så att stycket spelade en hel timme längre än vanligt. Men publiken 
hade haft omåttligt roligt, och Schröder hade visat att han äfven kunde extemporera, om han ville.Efter 
styffaderns död visade han mera besinning. Nu, dä modern öfverlemnade teaterns ledning helt och hållet i hans 
händer, vann hans karaktär i stadga; han kände nu sitt ansvar och sin kallelse att inte allenast lefva for sin egen, 
utan äfven för hela skådespelarkonstens utveckling och förkofran. 

Han utvecklade under denna tid en nästan fabelaktig verksamhet. Icke nog med att han spelade en mängd 
maktpåliggande roller i skådespelet, äfven i operan uppträdde lian när det behöfdes, dansade i alla balletter, af 
hvilka han uppfann och arrangerade de flesta, framstod äfven som skriftställare i sina bearbetningar af engelska 
stycken och ledde dessutom alla repetitioner och öfningar. Det är nästan oförklarligt hur en menniskas tid och 
krafter kunde räcka till för alla dessa olika uppgifter. Men Schröder egde en säker, skarp, blick för det riktiga 
användandet af tid och krafter, han hade en ovanlig organisationsförmåga. Arbetets ovissa hit- och dit vacklande, 
så tröttsamt för alla dem som deltaga däri, kom icke i fråga under hans direk-torat. Han visste alltid noga hvad 
han ville, och alla hans mått och steg uppgjordes noga och träffade säkert. 

För att få likstämmighet och jämnmått i nya styckens instuderande, lade han med rätta största vikten uppå deras 
första behandling, och senare tiders så kallade »kollationeringar» betraktade han som det värsta och skadligaste 
oting. Han läste däremot själf först hvarje stycke för den personal, som skulle spela däri, och »Emilia Galotti» 
läste han till och med två gånger. Han utgick nämligen från den riktiga grundsatsen, att en konstledning, som 
sätter sin förnämsta uppgift uti att främja samspelet och det helas verkan, nödvändigt måste börja med att 
bibringa skådespelarne en harmonisk totalåskådning af arbetet och att för de särskilda skådespelarne klargöra och 



bestämma de karaktärer de skola framställa; detta ensamt var den säkra grunden för rollernas vidare studium. 
Detta styckets uppläsande sparade en massa af arbete ocb förekom otaliga splittringar och hugskott, hvilka så lätt 
uppstå, då skådespelarne utan ledning själfva skola från börjanutarbeta sina gestalter och därvid naturligtvis först 
och främst lägga an på egna personliga tycken och företräden, sak samma om dessa passa i stycke eller icke. 

Det var ett egendomligt drag i Schröders karaktär, att den trotsiga energin i hans ärelystnad blef en så stark 
häfstång för hans utveckling som skådespelare. Han hade, som förut är nämdt, börjat med komiska betjenter i de 
franska lustspelen; men dessa blefvo snart urmodiga, och han öfvergick från dem till betjenten i Holbergs och 
Goldonis komedier, af hvilka Henrik i »Den politiske kannstöparen» och Trufaldino i »Två herrars dräng» voro 
hans glansroller, den första genom den torra humor, den andra genom den sprittande liflig-het hvarmed han 
återgaf honom. När han därför vid ett tillfälle af missnöje ville lemna moderns sällskap åt sitt öde, sökte man 
trösta sig med, att förlusten inte vore så stor, efter som balletten var på retur och betjenten inte mera intog så stor 
plats som förut i komedin. Hans kamrater sade endast: »Vore han lika utmärkt i det allvarliga som i farsen, då 
måtte fan spela bredvid honom!» 

Det var detta yttrande som först bestämde Sch röder för att med systematisk ifver arbeta på sin utbildning för 
allvarliga roller. Han var då tjugoåtta år gammal, och han föresatte sig att han skulle komma kamraternas 
yttranden på skam. Hans resliga, smidiga växt kom honom väl till hjälp, och genom sin dans-konst beherskade 
han fullständigt hållning och rörelser. Hans anletsdrag, som voro stora och breda, lämpade sig väl för facket, i 
synnerhet som han i grund och botten förstod konsten att grimera sig. Endast hans blå ögon voro något för små 
samt tämligen matta och obetydliga, och hans stämma, en något dof tenor, syntes till och med efter hans vänners 
omdöme helt och hållet olämplig för tragedin. Men han kände dessa sina svagheter och visste att genom ihärdigt 
arbete öfvervinna dem och att långsamt, men säkert föra både sig själf och sin publik till det mål han föresatt sig. 

Hans första allvarliga roll var Goldonis »godhjärtade tvärvigg», och den lyckades honom utmärkt. Dennästa var 
Mannellis i »Emilia Galotti*, men den lyckades honom mindre, och han Öfvertog snart Angelos, af hvilken han 
gjorde en oöfverträffligt karaktäristisk figur. I augusti 1774 uppförde han »Clavigo», men lyckades icke att som 
Carlos helt och hållet få publiken på sin sida. Samma år i oktober uppförde han »Götz von Berlichingen» med 
Reineke som Götz, och själf spelade han tre roller i stycket, nämligen Klosterbrodern, Eerse och Hemliga 
domdolens äldste, och med dessa roller aflade han sitt kanske förnämsta prof på den mångsidighet af hvilken han 
var mäktig. Men en epokgörande dag för både den tyska teatern och Schröder själf var den 20 september 1776, 
då han för första gången uppförde Shakspeares »Hamlet». Han utförde själf Vålnadens viktiga roll i stycket och 
hade i den det bästa tillfälle att ställa sin lämplighet för tragiska roller i det klaraste ljus. Samtida omtala hans 
spöklikä, nästan sväfvande och likväl imponerande gång och hans dofva, djupa stämma som något i hög grad 
illusoriskt och skräckingifvande. 

Det bifall, som Hamlets uppförande framkallade, uppmuntrade Schröder att gå vidare på den så lyckligt inslagna 
vägen. Redan i november samma är gafs »Othello». Brockmann i titelrollen, Dorothea Schröder, Schröders 
syster, som Desdemona och Schröder själf som Jago hänförde publiken till en så förfärlig sinnesrörelse, att 
»Hamburgs teaterhistoria» därom berättar följande: »Den ena vanmakten efter den andra framkallades af 
skräckscenerna vid detta första uppförande. Eogedörrarna smälde upp och igen, man gick sin väg eller i nödfall 
bars man därifrån, och mer än ett missfall lärer blifvit följden af detta öfvertragiska skådespels åskådande.» 
Samma historia berättar vidare: »Dessa väl bekanta, notoriska olycksfall till trots, uppfördes Othello på nytt 
följande dag, dock för icke särdeles välbesatt hus. Direktionen beslöt därför visligen att vidtaga förändringar till 
tredje representationen. Dessa bestodo i strykning eller förmildring af gräsliga scener eller uttryck. Desdemona 
och Othello, som insåg att han blifvit förd bakom ljuset, förblefvo båda vidlif. I detta skick gafs stycket den 5 
december på nytt och nu för utsåldt hus.» 

Genom sådana medgifvanden för publikens smak blef den nyare tidens störste skald vunnen för den tyska 
repertoaren. Deri 17 juli 1770, gick Shakspeares Rurnj Eear öfver scenen, och man anser denna roll allmänt för 
Schröders mest fulländade inom det tragiska facket. Den 23 oktober spelade han själf Hamlet, lät sedan den 17 



november »Richard II» följa och gaf den 2 december de båda delarne af »Henrik IV», sammandragna till en. Här 
spelade han själf Falstaff, och endast sexton dagar senare uppträdde han som Domaren i Zalamea. Under tiden 
hade splittringar uppstått inom hans sällskap, flera af dess förnämsta krafter hade dels dött, dels gått till andra 
teatrar, och själf började nu Schröder längta efter en större verkningskrets, hvarför han följde Döbbelins 
inbjudning till Berlin och spelade där tolf dagar efter hvarann, i de sex sista endast Hamlet. Hans enorma arbete 
under detta år hade bragt 36 nya stycken upp på scenen och inbragt honom själf 25 roller, och hvilka roller 
sedan! Aret därpå spelade han ytterligare Shakspeares »Macbeth», och den 2 mars 1780 slöt han som Ofloarrlo i 
»Emilia Galotti» sin första direktion i Hamburg, där han hos publiken vunnit en nästan imponerande ställning. 

Ett bevis därpå är, att när »Henrik IV» vid första uppförandet icke vann det bifall som Schröder väntat, trädde 
han själf fram för att göra den vanliga anmälan om nästa representation och ytt-vade därvid: »Under 
förhoppning, att detta Shakspeares mästerverk, som skildrar seder, hvilka afvika från våra egna, skall aHt bättre 
uppfattas af publiken, uppföres det åter i morgon». Genom detta frimodiga uppträdande förskaffade h^n stycket 
ännu i samma månad tre fulla hus och sig själf ett rättvist erkännande i Eal-staffs roll. 

Ty Schröder var stolt öfver sitt yrke, han ville skaffa det en annan ståndpunkt än tiggarens, som det förut 
innehaft. Han förskaffade det den rätt, som enligt hans åsikt borde tillkomma det, att taga försteget i konstnärliga 
smakfrågor. Och han kunde det, därföratt han var den förste tyske skådespelare, som egde energi och snille nog 
för att hålla vågskålen rätt. Han egde alla de egenskaper af hvilka, en för en, skådespelarens storhet är beroende, 
ty han hade på en gång genialitet och skola och var af naturen bestämd att representera höjdpunkten af 
skådespelarkonstens produktionsförmåga. 

1785 återtog han direktionen öfver Hamburgs teater och förde den till 1798, då han lemnade den den 30 mars, 
när han som »Grefve Klingsberg» tog afsked af scenen för alltid. Eastän han ännu lefde öfver 18 år, var härmed 
hans inflytande på teaterns öden slut, och han drog sig tillbaka i det stilla, trött och utarbetad. 

Man har kallat honom: »naturens store förtrogne», och han har själf i följande ord uttalat hela sin åsikt om 
skådespelarkonsten: »Jag tror mig hafva kommit därhän att kunna uttrycka allt hvad diktaren velat, så länge han 
varit naturtrogen, vare sig genom sina personers ord eller handlingar, och hoppas att jag aldrig begagnat någon 
annan spegel än sanningens. Konsten kan icke uppfatta mer, om hon icke vill öfvergå till förkonstling. Det är 
därför som natursonen Shakspeare gjort mig allt sä lätt och så tacksamt, medan månget högt beundradt och 
poetiskt glänsande ställe kostat mig stora ansträngningar för att förlika det med naturen. Det har aldrig varit mitt 
begär att lysa och synas, endast att uppfylla och att vara; jag vill ge hvarje roll hvad den tillkommer, icke mera. 
Därigenom måste hvarje uppgift blifva, hvad ingen annan kan vara.» 

4. Eleck och Iffland. (1757—1814.) 

Ungefär samtidigt med den bekanta Mannheimer-skolan, hvars förnämste representant Iffland var, utbildade sig i 
Nordtyskland Berliner-nationalteatern, och vid 
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denna framträdde en skådespelare af sällsynt geni, full af naturlig, omedelbar adel och poetisk kraft, en verkligt 
konstnärlig hjältenatur. Det var JOHANN ERIEDRICH EERDINAND Eleck. Han var son till en rådsherre i 



Breslau och hade vid tjugo års ålder kommit till universitetet i Halle för att studera teologi. Han var född 1757; 
faderns oväntade död satte honom i stånd att följa sin vaknande höjelse för skådespelarkonsten, och i Leipzig vid 
det Bondiniska hofskådespelarsällskapet heträdde han scenen som Baron von Kreuzer i »De afdankade 
officerarne» af Stephanie. Det var 1777, samma år som Iffland i Gotha hörjade sin hana. De vanliga 
älskarerollerna tilltalade honom icke, och då han redan från sina första steg på tiljan endast i verklig hänförelse 
för sin uppgift kunde skapa något, så syntes han i roller som icke värmde honom, torr, stel och likgiltig. Det för 
honom af naturen anvisade facket, hjälte- och karaktärsroller, heherskade Reineke med ett mästerskap, som 
visserligen hindrade Flecks fortkomst, men på samma gång också hos honom efterlemnade det varaktigaste och 
mest frukthärande intryck Ifrån denna skola gick han 1779 till Ackermannska sällskapet under Schröders 
direktorat, en ledning som han visserligen åtnjöt endast en kort tid, men dock tillräckligt för att införa honom i 
den riktning, som på en jämförelsevis kort tid skulle göra honom till en af den tyska scenens mest framstående 
skådespelare. 

När Schröder slutade sitt första direktorat i Hamhurg, var Fleck behjälplig med att styra den i förvirring råkade 
teatern genom att öfvertaga regien och försöka hålla stånd emot operan, som hotat att öfver-flygla skådespelet. 
Här spelade han för det mesta äldre karaktärsroller, som gamle Moor i »Röfvarhandet», Odoardo, Otto von 
Wittelshach, försökte sig också i Hamlet och lemnade först då Hamhurg, sedan hvarje bemödande strandat att 
kunna med ära upprätthålla den teater, som Schröder under en tid af tio år gjort till Tysklands mönsterscen. 

I maj 1783 intog Fleck vid Berlinerteatern den plats som innehafts af Scholtz, hvilken på kejsarinnanElisabeths 
kallelse öfverflyttade till Ryssland, och han bragte snart sin föregångare i glömska, ty här vann hans begåfning 
en ohämmad utveckling. 

Tieck skildrar honom från denna tid på följande sätt: »Fleck var smärt, inte stor, men af skönaste jämnmått, hade 
bruna ögon, hvilkas eld mildrades af ömhet, fint penslade ögonbryn, rak näsa och ädel panna; hans hufvud hade i 
ungdomen likhet med Apollos. I sådana roller som Essex, Tancred, Ethelivolf var han hänförande; mest dock 
som infant Pedro i »Inez de Castro», hvilken liksom hela stycket var särdeles svag och illa skrifven, fastän hvarje 
ord, framsagdt af honom, lät som den ädlaste skaldehänförelse. Hans organ var af en klocklik renhet och så rik på 
klara, fulla toner, både i höjden och på djupet, att endast den skall kunna tro mig, som själf haft lyckan att höra 
honom. Den tragiker för hvilken Shakspeare skref, måste enligt min åsikt haft mycket af Elecks föredrag och 
framställningskonst. Såg man honom uppträda i någon af dessa stora skapelser, så omskimrades han af någonting 
öfverjordiskt, en osynlig bäfvan följde honom och hvarje ton, hvarje blick gick till och genom hjärtat. I Eears roll 
föredrog jag honom framför den store Schröder, ty han tog den mera poetiskt, i det han icke sä synbart 
utarbetade det vaknande vansinnet, fastän han sedan lät detta framstå i all §in fruktansvärda upphöjdhet och 
kraft. Den som vid denna tid såg hans Othello, har upplefvat något stort. Men det mest underbara hans snille 
lyckats skapa var Karl Moor. Denna titaniska skapelse af en ungdomlig och djärf fantasi fick genom hans 
framställning en fruktansvärd sanning och den ädlaste upphöjdhet; hans vildhet var blandad med en så rörande 
vekhet, att utan tvifvel skalden själf vid denna anblick skulle hafva häpnat öfver sitt verk. Här kunde konstnären 
göra gällande alla sina toner, alla furier, all förtviflan, och hänfördes åskådaren öfver den oerhörda känsla, som i 
denna ynglings stämma och kropp fick sin fulla kraft, så bäfvade han, när i talet till röf-varena efter faderns 
igenkännande, denne samme yngling rasade ännu väldigare, till dess känslan af det oerhördastehelt och hållet 
krossar honom, förtar stämman dess klang, kommer honom att utbryta i snyftningar och slutligen i hånskratt 
öfver sin svaghet, en svaghet hvarur han stönande reser sig och utslungar tordöns-toner, sådana som man ännu 
aldrig hört från en skådeplats.» 

De stora mönster som eggat honom under hans studenttid hade uppenbarligen kvarlemnat intryck i hans spelsätt. 
Hans borgerliga roller påminde om Schröder, hans heroiska om Reineke. Af denne hade han i synnerhet lärt sig 
det lätta framkastandet af vissa repliker, framhållandet af dem genom att låta dem falla, — något som Tieck 
också anmärker. Erån dessa mästare hade också det koncentrerade uttrycket af kväfd, i sig själf fördjupad lidelse, 
hvilket uppfyller åskådaren med rädsla som för ett annalkande åskväder, blifvit fortplantadt till honom. 



Dessa olika färgläggningar voro honom för öfrigt alldeles omedvetna, kommo öfver honom utan reflexion, och 
när han i full hänförelse satte hela sitt konstnärliga inre i vibration, syntes han från hörjan till slut ursprunglig, 
kraftfull och sann. Men var han återigen icke i stämning — och detta hände honom ju oftare, desto längre, så 
tillät han sig att med röstens förändring och en mängd andra konstmedel i oändlighet variera sitt spel, hvilket 
därigenom ofta urartade till en mekanisk lek. 

Denna nyckfullhet var den i hög grad oangenäma frånsidan af en genialitet, som förlitade sig på ögonblickets 
inspiration. Ett tomt hus, en brist på bifall, som kanske var hans eget fel, närvaron i salongen af en enda person 
som var honom obehaglig, kunde bringa honom därhän att blifva fullkomligt likgiltig, att låta sin roll helt och 
hållet falla eller ock att drifva öfver-modigt gyckel med både ton och åtbörder. Mången gång förlorade han 
också, trots bästa vilja och kanske af fysiska orsaker, lynne och stämning och endast enstaka scener eller vissa 
moment kunde då lyckas honom. Det var ett gängse yttrande i Berlin, att »man visste aldrig när man gick till 
teatern, om man skulle få se den lille eller den store Fleck», och till ochmed hans lifligaste beundrare kunde icke 
återhålla sin ovilja öfver ett sådant förfarande — alls icke ovanligt för öfrigt i skådespelarkonstens historia. 

En af Elecks bästa roller var Wxllenstein i Scnillers trilogi, och han gaf det väldiga arbetet, för hvilket publiken i 
början nästan studsade tillbaka, en anslående, i hög grad populär dragningskraft i Berlin. Med det raska, ofelbara 
grepp* som var egendomligt för hans uppfattning, hade han bemäktigat sig hela omfånget af den på motsatser så 
rika uppgiften, helt och fullständigt. Hersklystnadens demoniska drift och det djupt i sig själft försjunkande 
grubblet hos hans hjälte, den militä-riska hårdheten och hans ömma hängifvenhet för den unge Max yttrade sig 
helt och naturligt som egenskaperna hos en sluten natur, h vil ken först i sin absoluta tro på stjärnorna fann sin 
rätta tyngdpunkt. 

Detta moment i rollen framhöll han på ett så eftertryckligt sätt, att hela den dystra hjältegestalten syntes som 
buren af en osynlig makt, omgifven af en magiskt tilldragande förfäran. Det sätt hvarpå han framstäide slutet af 
den scen, i hvilken Wallenstein berättar sin dröm, var kanske höjdpunkten af hans spel. Sedan han nämligen med 
energiskt eftertryck uttalat orden: 

»Min frände red på denna dag sin skäck,v 

så fortsatte han sedan nästan tonlöst hänkastande: 

»Och häst och ryttare såg jag ej mera!» 

Detta retoriska motiv härstammade, som förut är nämdt, från Reineke; Iffland upptog det efter Eleck, och Esslair 
har fortplantat det, drifvit till manér, ända in på våra dagar. Men hos Eleck fick det en djup betydelse, en 
storslagen djärfhet i uttrycket. Hans uttrycksfulla blick förlorade sig därvid i den osynliga världens dunkel, där 
den tycktes dröja med en sorts förtrolig rysning, ett hånfullt triumferande löje låg omkring hans läppar, och orden 
flöto mekaniskt, som om han endast tänkt dem högt och ansåg det öfverflödigtuttala, att skäckens ryttare måste 
vara förlorad. Och knappast hade Illo hunnit svara: 

»Det var en slump!» 

förrän med orden: 

>Det gifs ej någon slump. 

Och hvad en blind tillfällighet oss synes. 

Just detta stiger ur de djupsta källor!» 

hela hans spöklika tro på stjärnorna reste sig i sin fulla jättestorhet. Eiksom af omedelbar uppenbarelse fortsatte 
han sedan: 

»Eörsegladt har jag, och i skrift, att han Min gode ängel är» — 
och slutade sedan, liksom förnärmad och störd i högre åskådningar: 



— »och nu ej ord mer!» 

Wallenstein var Flecks sista betydande skapelse. Han dog den 20 december 1801. Redan ett halft år förut hade 
publiken gifvit honom förlorad, då han måste underkasta sig en lifsfarlig operation. Han hade före den, för sista 
gången, spelat Wallenstein. Dennes sista ord i stycket: 

»I morgon tänker jag att sofva länge. 

Ty denna sista dagens kval var stort!» 

hade framkallat en djup rörelse, och med jubel helsade man sedan den lyckligt återstälde. Men förbättringen 
varade icke länge, han hade ännu inte fyllt fyrtiofem år, då han bortrycktes af döden. 

August Wilhelm Iffland föddes i Hannover den 19 april 1759. Han var son till en ämbetsman och var liksom 
Fleck ämnad till prest, men hade en okuflig lust för skådespelaryrket, och full af beundranför Eckhofs talang 
öfverlemnade han sig med andakts fullt förtroende åt dennes ledning och beträdde första gången scenen den 15 
mars 1777 i Judims roll i Engels »Diamanten». Genom sin flit, sin bildning och sin fina böjlighet gjorde han 
raska framsteg; hans naturliga komiska kraft visade tidigt en egendomlig finess och grazie; den lediga hållningen 
och hans påfallande hem-mastaddhet i roller ur de högre kretsarne, för dem hade han att tacka den 
omständigheten att han härstammade från en ansedd familj. 

Det var detta som väsentligen karaktäriserade Ifflands skådespelartalang och förklarade hans inflytande på 
konsten öfver hufvud. Han var egentligen den förste tyske skådespelare, som vuxit upp under gyn-samma 
förhållanden och som förde den fina världens ton in med sig på scenen. Hvad de andra måste tillkämpa sig steg 
för steg och hvad många af dem likväl aldrig kunde nå: den bildade världens ton och jämnvikt i uppträdande och 
åtbörder, dem hade han med sig redan ifrån föräldrahemmet. 

Mannheimsteaterns öfvertagande af den till direktör utsedde friherre Heribert von Dalberg, stälde denna scen 
snart i främsta ledet bland Tysklands nationalteatrar, och Iffland tillkämpade sig inom kort en allt mera 
framstående plats vid densamma, och så mycket mera blef detta fallet, då han 1781 också uppträdde som 
författare. »Sturm* und Drang»-periodens vilda produkter hade allt mer och mer tagit teatern i besittning, och 
Ifflands betydelse som författare bestod mest däruti, att han med sitt borgerliga drama, följande Ees-sings spår, 
utan att ega hans epokgörande förmåga, bildade en helsosam reaktion mot den öfverhandtagande förvildningen. 
Ett af ögonvittnena till den tidens teaterförhållanden säger därom: 

»Nu måste i ett drama, om det skall tillfredsställa allmänheten, hvarje ögonblick ett förhänge rullas upp och än 
ett slott, än en bondstuga, än ett fängelse, än en landsväg, än en torneringsplats och än ett fältläger framställas. 
Antingen vill man ha krigs- eller riddar-spel, i hvilka hjältarne skola gifva hvarandra blodigahufvuden, begå 
äktenskapsbrott, blodskam och alla möjliga gräsligheter, och i hvilka pfalzgrefvar, hertigar och konungar tala ett 
språk, som om de växt upp på en bykrog, och röra sig, som om de komme direkte från stallet: eller också begär 
man vanmakt, förbannelser och välsignelser, förtviflan och högt jublande glädje, tragisk bombast och 
pajazzosprång i ett och samma stycke.» 

Detta oväsen ville nu Iffland göra ett slut på, och därför skref han sina borgerliga skådespel, uppenbart 
uppmuntrad af den djärfhet med hvilken Schiller i »Kabal och Kärlek,» skildrat de högre ståndens sede-fördärf 
och ränker, och det är väl att märka, att både Schröder och han, såsom själfva varande skådespelare, lade mera 
vikt på att deras stycken blefvo för skådespelarne tacksamma att spela, än att de egentligen skulle innebära något 
högre poetiskt eller literärt värde. .De blefvo också i allmänhet torra och schablonmässiga, men för skådespelarne 
erbjödo de utmärkta uppgifter och hade i det afseendet sin stora betydelse gen t emot de nyss skildrade afarterna 
af dramat, genom hvilka framställningskonsten också höll på att råka på afvägar. 

Ifflands betydelse för Mannheimer-skolan blef ännu större, då han 1792 af den öfriga personalen valdes till 
konstnärlig föreståndare för teatern, något som blifvit nödvändigt därigenom att Dalberg genom sitt deltagande i 
tidens politiska tilldragelser allt mera drogs ifrån den trängre sysselsättningen med teatern. Iffland har själf uttalat 
sig om denna sin verksamhet på följande sätt: »Jag mottog teatern, belastad med en mängd lagar och föreskrifter. 



hvilka alstrade ett pedanteri, ett tvång och en småaktighet, som äro oförenliga med all sann konstnärlig känsla. 

De tycktes mera vara stiftade för handtverkslärlingar än för konstnärer. Om också endast få skådespelare äro 
konstnärer, så vinner en styrelse alltid pa att hehandla dem som sådana. Hon har då att fordra af dem hvad hon 
själf hevisat dem: humanitet. Eri oskadlig nyck, som man i dag har öfver-seende med, föder i morgon en 
konstyttring, som ingen dagsverkare kan åstadkomma. Dessutom, där det intefins något rollmonopol, där hvarje 
förmåga unnas fritt spelrum, där finnes ingen oumbärlighet, och där ingen är oumbärlig, där faller ett barnsligt 
eller elakt trots tillbaka på den som visat det. Efter min plan var ingeno oumbärlig och jag själf lika litet som 
någon annan.» 

Åtskilliga gästspel i Hamburg, Erankfurt, Stuttgart och Karlsruhe hade redan gjort Ifflands namn bekant i hela 
Tyskland, och på våren 1796 spelade han i Weimar en följd af roller, som mottogos med stort bifall och som i 
synnerhet i hög grad tilltalade Goethe, hvilken sedan 1791 styrde Weimars hofteater. Han inbjöd Iffland till 
förnyade gästspel 1798 och 1812, och hvad han därmed åsyftade, uttalade han tillräckligt i följande ord: v Stort 
inflytande hade hans närvaro, hans lärorika, hänförande, oskattbara exempel, ty hvarje medspelande måste 
pröfva sig på honom, i det han tvangs att täfla med honom; också gaf hans närvaro anledning till uppförande af 
betydande stycken, till repertoarens vinst och uppslag till att närmare lära känna det som var önskvärdt.» En 
långt mera inflytelserik ställning gent emot sitt lands skådespelarkonst vann Iffland, då han 1796 kallades till 
konstnärlig ledare af Berlinteaterns öden. Detta hans adertonåriga direktorat öfver en af Tysklands förnämsta 
teatrar anses med rätta som ett i hög grad betydelsefullt moment i den tyska skådespelarkonstens historia. Att han 
till Berlin öfverflyttade Weimarskolans idealistiska riktning i det högre skådespelet, fastän han i grund och botten 
mest intresserade sig för det borgerliga dramat, dit hans egenskaper både som författare och skådespelare 
närmast hänvisade honom, var ju helt naturligt, påverkad som han var af Goethes både idéer och personlighet. 

Att alltså detta senare äfven fick den fullkomligaste och mest harmoniska utveckling under hans ledning, låg ju 
helt och hållet i sakens natur, och därför gåfvos de borgerliga skådespelen och lustspelen på Berlins teater bättre 
och jämnare än på någon annan teater i Tyskland. 

Sitt första stora slag som teaterdirektör vann han egentligen genom uppförandet af »Wallenstein*, hvars törsta 
del han uppförde den 18 februari, samt »Wallen-steins död» den 17 maj 1799. Eget nog gaf han »Wallensteins 
läger» först i november 1803. Den storslagna dikten gjorde här som i Weimar ett oerhördt intryck och blef ett 
stående repertoarstycke för långa tider. Vi hafva förut talat om Elecks utmärkta åter-gifvande af hufvudrollerna; 
vid hans sida stod värdigt den utmärkta skådespelerskan Unzelmann, sedermera fru Beth mann, som hertiginnan 
af Eriedland, och äfven de öfriga rollerna hade råkat i goda händer hos män sädana som Iffland, Mattausch, 

Herdt, Reinwald, Unzelmann och Kaselitz. Om Ifflands sätt att framföra ett stycke med så utprägladt ideal 
stämning som Wallenstein och Schillers arbeten i allmänhet, föreligga intressanta meddelanden från denna tid. 
Det var naturligt att med hans och de flesta af hans skådespelares afgjorda riktning åt det borgerliga skådespelets 
mera hvardagliga figurer och diktion, skulle den femfotade jamben förefalla som ett i hög grad bindande 
uttrycksmedel, och man gjorde också därför allt för att så mycket som möjligt upphäfva eller åtminstone 
neutralisera den rytmiska gången. Det gick till och med så långt att flera af de uppträdande, bland dem fru 
Unzelmann, lät utskrifva rollen pä prosa med obrutna rader, för att icke af sitt öga låta förleda sig att skandera 
versen; och ingenting var naturligare än att man i stället gick till en motsatt ytterlighet och tillät sig de största 
friheter med både versmått och kvantitet. Man satte till stafvelser eller utelemnade sådana, utan att det minsta 
genera sig, och Iffland själf gick i detta fall, som i så många andra och bättre, i spetsen för sitt skåde-spelarsäl 
Iskap. 

Att Iffland som skådespelare egentligen var hänvisad till det borgerliga dramat, inses bäst, om man tänker på 
hans personlighet. Han var liten och under-sätsig, med på äldre dagar starkt framträdande anlag för fetma, 
ansiktet var rundt, munnen bred och kinderna framträdande, — allt var honom emot, så när som på hans svarta 
ögon, hvilkas genomträngande blick på det verksammaste understöddes af hans mycket rörliga mimik. Hans 
stämma hade svag klang och ringa omfång,och han nödgades därför att framföra sina tonvikter genom att utdraga 
tonen i stället för att höj*a den, hvilket naturligtvis gjorde hans föredrag matt och släpande. Det saknades därför 



icke mäktiga stämmor, som uttalade sig emot hans uppträdande i tragiska roller och som i flera af dessa funno 
honom rent af löje-väckande, och likväl visste han att just i dessa roller inför den stora puhliken fira 
utomordentliga triumfer. Och hvarför? Jo därför att han rådde öfver en säker teknik, därför att han utvecklade en 
oerhörd energi, egde ett skarpt förstånd, en beräkning och en sinnesnärvaro, som aldrig lemnade honom i sticket. 
Och han använde äfven — låtom oss ej dölja det — en mängd konstgrepp, som fingo ersätta hvad naturen hade 
nekat honom. Så sökte han alltid vid sitt första inträde på scenen att inverka på ett slående sätt och att ahsolut 
imponera på mängden, tvinga den att uteslutande sysselsätta sig med honom, hvilket han åstadkom genom att 
med sitt stumma spel draga åskådarnes ögon hort ifrån de medspelande. Härvid kommo honom hans 
uttrycksfulla minspel, hans präktiga ögon och hans vackra, alltid rörliga händer förträffligt till pass, och det var 
en allmän åsikt hland puhliken, att när Iffland var inne på scenen, såg man ingen af de andra skådespelarne. 
Vidare sökte han att verka förnämligast genom kontraster, genom att spela och tala direkt till puhliken, genom att 
kittla den med öfverrasktiingar, som till exempel att alldeles kasta hort en replik, som man väntat skulle 
framhållas, eller också att framhålla en som man annars aldrig skulle hafva lagt märke till. 

Och likväl var denne man en utmärkt teaterledare och en förträfflig lärare. Man skulle tycka att en sådan 
karaktärssvaghet som den nyss omtalade horde vara i hög grad betänklig hos en man, som stod i spetsen för en 
inflytelserik skola; men här måste man dock, om man vill vara rättvis, göra åtskilnad emellan hans lära och hans 
exempel. Exemplet var icke det bästa; men de konstgrepp till hvilka hans i yttre måtto bristfälligt utrustade 
personlighet och hans högt uppdrifna konst-närsfåfänga förde honom, upphöjde han dock aldrig tillgrundsats. 
Tvärtom betonade han särskildt den varningen till sina lärjungar: »Håll er till mina ord och inte till mina 
gärningar». Få lärare hafva också uppammat ett så stort antal elever; han formligen rekry terade Berlinerteatern 
med dem, och hos ingen af dem märkte man det minsta spår af mästarens eget manér. Detta till försvar för hans 
allvarliga sträfvan och hans stora förmåga att hos andra utveckla hvad naturen hade nekat honom själf 

Iffland var, kan man gärna säga, det tyska gästspelets fader, och därmed har han gifvit sitt lands konst en 
farligare gåfva än i det virtuossystem han för sin egen del hyllade, fastän han fördömde det hos andra. Hans 
oupphörliga och osläckliga törst efter publikens bifall förledde honom till ständigt upprepade gästuppträdanden 
på nästan alla Tysklands teatrar. »Det nöje,» plägade han säga, »som en konstnär kan skänka och emottaga från 
en alldeles ny publik, föder nytt blod, nya uppslag, stegrad kraft.» Och detta kan nog vara sant; men en stor fara 
ligger nära till hands bredvid fördelarne: den, att blifva allt hungrigare efter bifallet och att köpa det med allt 
flitigare användande af de konstgrepp, som man vet kan framkalla det. Och Iffland undgick heller inte den faran; 
han förlorade genom dessa upprepade ansträngningar icke allenast en god del af jämn vikten i sin konstnärliga 
natur, utan han miste därvid äfven helsa och krafter. 

När de franska trupperna under Napoleon ockuperade Berlin och det preussiska hofvet måste draga sig undan till 
Königsberg, inträdde för skådespelaren och teaterledaren en bitter tid af ansträngningar, oro och nedslående 
erfarenheter, hvilka helt och hållet bröto återstoden af hans krafter och ännu mera förstörde hans redan förut 
försvagade helsa. Under denna tid började hans dagsarbete klockan 5 om morgonen och slöt icke förrän efter 
midnatt. Han hade att föra all teaterns korrespondens, läsa alla inlemnade stycken, studera in alla sina elevers 
roller, träffa alla anordningar med kostymer och dekorationer, leda alla öfningar och repetitioner och själf spela 
nästan alla aftnar, för att pådetta sätt söka locka de af krigshändelserna nedtryckta stadsboerna till teatern. För att 
äfven locka de ockuperande fransmännen dit, öfversatte han om nätterna små stycken af Picard och andra 
författare, som hade gjort lycka i Paris, och sina roller måste han för det mesta memorera på vägen till och från 
sitt landsställe i Thiergarten, dit han tagit sin tillflykt för att få vara någorlunda i ro under de få timmar af dygnet 
dem han fick tillbringa hemma. 

Han hade därvid hittat på ett egendomligt, humoristiskt sätt, som förtjenar att omnämnas. Han lät rollerna läsas 
för sig i vagnen af en gammal teaterinspektör, hos hvilken han upptäckt den icke sällsynta egenskapen att lägga 
ovanligt falska tonvikter på alla möjliga ord, och han försäkrade, att just på det sättet fäste sig replikerna mycket 
bättre i hans minne än om de skulle blifvit sagda så som de bordt. 



Kämpande mot ett bröstlidande, som allt mera tilltog, fortsatte han dock med sina gästspel och ämnade till och 
med öfvergå till Karlsruhe, där han uppträdde som gäst 1812 och sedan berlinerförhållandena icke längre 
behagade honom. Han hann likväl icke utföra denna sin föresats, och kort efter sedan han genom Ludvig 
Devrients anställning i Berlin sörjt för att han skulle få en värdig efterträdare som skådespelare, afled han där- 
sammastädes den 22 september 1814. Hans namn har blifvit högt firadt, men också mycket nedsatt. Det har 
blifvit en spottsten för alla mer eller mindre berättigade utfall mot det borgerliga dramat och virtuosriktningen 
inom den tyska skådespelarkonsten, och om man också icke kan frikänna Iffland från en stor andel i de för 
konsten menliga följder, som denna frafn-kallat, vore det likväl höjden af orättvisa att se bort från hans stora 
betydelse för denna konst, en betydelse som blifvit epokgörande genom hans mönstergilla teaterledning och en i 
hög grad fruktbärande lärarverksamhet.5. Frieder ike Unzelmann-Bethmann. Sophie Schröder. 

Karo/ine Lindner. Auguste Crelinger, m. fL 

(1796—1830.) 

Bland framstående tyska skådespelerskor från slutet af förra och början af detta århundrade vilja vi anföra några 
af de mest uppmärksammade. Hvad som härvid genast faller i ögonen är den stora skilnaden emellan de tyska 
skådespelerskornas ställning i det allmänna, gent emot hvad förhållandet ungefär samtidigt var i Frankrike, där 
de fy Ide dagskrönikan med bullret af sina äfventyr och sina extravaganser och där de intogo en på samma gång 
så afundad och så klandrad ställning. Om de tyska skådespelerskornas enskilda lif har skandalkrönikan icke 
mycket att förmäla; de tyckas i allmänhet hafva i ett lugnt och hedradt familjelif till-bragt de stunder, som 
utöfningen af deras konst lemnat dem öfriga, och voro de äfven lika nyckfulla och retliga som deras systrar på 
andra sidan Rhen, så synes likväl följderna af deras öfverilningar eller förvillelser hafva stannat inom hemmets 
eller teaterbyggnadens väggar. 

Att ett och annat undantag från denna regel egde rum, är ju likväl ganska förklarligt, och ett bland de mest 
bekanta är uppträdet mellan Iffland och Berliner-teaterns första sångerska, SCHICK, då hon på en af 
repetitionerna till Glucks »Armida», under den heta debatten om en ny kostym, som hon absolut fordrade, men 
som Iffland icke på några vil kor ville medgifva henne, glömde sig därhän att hon i hastigheten tilldelade sin 
direktör en örfil — lyckligtvis likväl inne i en kuliss och utan att de öfriga direkt sågo handgripligheten utöfvas. 
Iffland besvarade förolämpningen med att dagen därpå bifoga en ny paragraf i teaterreglementet rörande olydnad 
och oskickligt uppförande, däri han likväl särskildt utsatte ett tämligen lindrigt straff för damernas förseelser, 
utgående därvid från det gamla spanska ordspråket: »Hvita händer såra icke». 

Hedberg, Dramatik. lOBland de mest framstående af de tyska skådespelerskorna från förra seklets slut märkas 
FRIEDERIKE EEITTNER, styfdotter till teaterdirektören Grossmann, först gift 1785 med komikern Unzelmann 
och sedan 1803 med skådespelaren Beth mann, under hvilkens namn hon gjort sig mest känd. Hon var född 
1760, debuterade 1777 vid styffaderns teater i Bamberg som Nina i sångspelet »Den af kärlek vansinniga» och 
uppväckte redan då en allmän beundran, som hon sedan visste att bibehålla i skådespelet, både i tragiska och 
glada roller, samt i synnerhet som fulländad världsdam. Efter sitt giftermål med Unzelmann öfvergick hon med 
honom till teatern i Berlin, där hon först under Elecks och sedan under Ifflands ledning länge stannade som dess 
förnämsta prydnad och bästa konstnärliga kraft på den kvinliga sidan. Hon beherskade under denna tid hela det 
stora facket af karaktärsroller, från lady Macbeth till och med Gurly i »Indianerna i England». Hon dog i Berlin 
1815. 

SOPHIE STOEEMERS, som först var anstäld vid Burgteatern i Wien, debuterade i augusti 1801 på Hamburgs 
stadsteater i sångspelet »Elickan från Marienburg» och uppträdde de första åren som sångerska, öfvergick därpå 
till första älskarinnerollerna i skådespelet och lustspelet samt utvecklade sig sedermera till en högtragisk 
skådespelerska af‘framstående rang. Gift 1804 med barytonisten Schröder, är det under namnet SOPHIE 
SCHRÖDER som hon egentligen framstår i den tyska teaterns historia. Hon hade för de tragiska uppgifterna 
särdeles lyckliga förutsättningar i en ståtlig figur, ett vackert och uttrycksfullt ansikte och en härlig stämma samt 
ett eldigt och passioneradt lynne, som visserligen ofta bragte henne i starka konflikter både med personer och 



förhållanden, men som också inlade i hennes sceniska uppträdande en hänförande glöd och gjorde henne till 
publikens mångåriga gunstling. Om henne säger Edvard Devrient i sin »Tyska skådespelarkonstens historia»: 
»Hänförande i ömma uthrott, uppskakande i sin smärta, verkligt skräckinjagande i sitthat, sin vrede och sitt 
förakt, inlade hon likväl i sin recitation af versen en värdighet, ett hehag och en ledighet, som starkt afvek ifrån 
Weimarskolans stela ton. Hon var under sin mognaste period oöfverträfflig i roller sådana som Ijigenia, Phädra 
och Isahella och den ideala riktningen ålade henne intet tvång; hon hade tvärtom äfven i den tillkämpat sig den 
nya tidens hela natur och lätthet.» Sedan hon återvändt till Wien, hvars Burgteater hon på nytt lemnade 1827 för 
att öfvergå till Hofteatern i Miinchen, kvarstannade hon därstädes till dess hon mot slutet af 30-talet lemnade 
scenen för alltid. Man anklagade henne för att hon mot slutet af sin hana stelnat i ett manér, hvilket väl 
egentligen ville säga att skådespelarkonsten hade slagit in på en ny riktning, som den gamla skådespelerskan 
hvarken ville eller kunde följa med på, hvarför hon inför den nya generationen representerade en förgången tid, 
hvars åskådning den hvarken kunde gilla eller uppfatta. 

KAROLINE EINDNER var dotter till en skådespelare vid Bamherg-Wiirzhurgska teatern, som från 1810 stod 
under diktaren och skådespelaren Eranz von Holheins direktion. Hon var född 1798 och hade vuxit upp under 
tryckta förhållanden, men visade redan vid fjorton års ålder en så förvånande härmningsförmåga, att Hol-hein 
och en vid teatern anstäld utmärkt skådespelerska, fru RENNER, hlefvo uppmärksamma på henne. En komiker 
vid namn Hasenhut hade varit på gästspel i Bamherg och denne kopierade nu den unga Karoline på ett så slående 
sätt, att Holhein icke kunde öfver-vinna frestelsen att framställa detta curiosum på scenen; och denna stora, äkta 
kvinliga talent skördade sina första lagrar som Peter i »Världsförakt och ånger», som Hans Hollunder och 
skräddaren Kakadu. Den unga flickans lustiga öfvermod förrådde likväl drag af en djupare humor och ett rikare 
känslolif, och Holhein vågade snart försöka med att gifva henne sentimentala roller, ,hland hvilka de i - 
Kotzehues skådespel snart läto henne visa prof på en skådespelartalang af första ordningen. Om också hennes 
kraftigare natur icke tilläthenne att hlifva så behagfull och så fin som hennes lärarinna visat sig i de muntra 
flickrollerna i den tidens lustspel, så förvånade hon och hänförde i stället genom sin sunda, ofördärfvade natur 
och gjorde sig särskildt bemärkt genom sin rörande oskuld och varma innerlighet i Käthchen ton Heilbronn. Hon 
öfvergick i midten af 1820-talet till Stadsteatern i Erankfurt där hon länge bibehöll sig i publikens ynnest och 
utöfvade en lika gripande verkan i rörande, kvinliga roller som muntrande i komiska, i hvilka hennes lustiga 
uppfinningsrikhet aldrig förfelade sin verkan på åskådarnes skrattmuskler. En allt för mycket tilltagande fyllighet 
verkade störande i mera idealt anlagda roller, för hvilka hon likväl trots detta hade en utpräglad svaghet. Eör den 
egentliga tragedien fattades henne kraft och höghet i uttrycket, endast i milda roller utöfvade hennes behagliga 
röst och rörande innerlighet en oemotståndlig trollmakt. Hon hade en alldeles afgjord motvilja för att träda in i de 
äldre karaktärsrollerna och försummade därför, som så mången annan skådespelerska före och efter henne, att 
skaffa sig en ny verkningskrets, när tilltagande ålder gjorde det för henne omöjligt att längre uppträda i unga 
roller. Slutligen fogade hon sig i det oundvikliga, men då var det för sent och det är egentligen den unga Karoline 
Eindner, som inskrifvit sitt namn i den tyska skådespelarkonstens häfder. 

AUGUSTE DURING, gift CREEINGER, var född 1793 i Berlin och gjorde sina första försök vid Ber- 
linerteatern 1812 under Ifflands direktörskap. Han förespådde henne en lysande framtid på scenen, och denna 
spådom skulle också gå i fullbordan. Redan från 1816 var hon helt och hållet ensam om det ungdomliga 
rollfacket vid Berlins teater, och denna omständighet utvecklade med förvånande hastighet hennes rika anlag. 
Hon hade en hög, kraftfull gestalt, ett uttrycksfullt ansikte, talande, lifliga ögon och en, om icke särdeles 
omfångsrik, likväl kraftig och välklingande stämma. Kvinlig vekhet, behagfull naivitet och böjlig karaktäri-stik 
voro egentligen icke hennes starka sidor. 1 lustspelet verkade hon därför mera genom förstånd ochenergi än 
genom behag och finhet. Något egentligt tillmötesgående samspel utvecklade hon heller icke; hon ville helst på 
scenen innesluta sig i en uttrycksfull oåtkomlighet, som emellanåt antog en nästan statylik karaktär. Men i 
sorgespelet mognade hennes plastik till monumental skönhet, och hennes tal var af det skönaste jämnmått och 
den mest genomskinliga renhet. 1 lugna roller, i hvilka hon måste beherska sig själf, ansågos hennes 
framställningar kunna sättas i jämnhöjd med det bästa som den dåtida skådespelarkonsten kunde erbjuda. Roller 



sådana som Prinsessan i »Tasso», Iphigenia, grefvinnan Terzky i »Wallenstein» och Or sina i »Emilia Galotti» 
voro bland hennes förnämsta, och hjältinnorna i de Raupachska tragedierna »Luftens dotter» och 
»Niebelungarne» voro hennes mest berömda produktioner. Hon drog sig tillbaka från teatern i början af 1830- 
talet och afled i Berlin några år därefter. 

Utom dessa fyra representanter för den tidens kvin-liga tyska skådespelarkonst finnas många framstående namn 
att anföra, såsom SOPHIE MULLER, fru Lleck, fru HÄNDEL-SCHUTZ, fruarna Löwe och WEISSENTHURN, 
fru SCHIRMER, fru Kuhne samt de unga skådespelerskorna Reinhold, Bock, Lenz och Le Gay, dessa fyra i 
slutet af 1820-talet anstälda i Hamburg. Vidare kunna nämnas Karoline Jagemann, bekant för den plats hon intog 
i storhertig Karl Augusts af Weimar gunst och den opposition som hon, stödd på sin höge gynnare, utöfvade gent 
emot Goethe och hans anordningar som direktör för hofteatern, samt Amalie Wolff, som vid Goethes teater på 
ett fulländadt sätt representerade den ideala tragediens värde och höghet. 

Till slut en anekdot om Sophie Schröder, som fördrefs från Hamburg under fransmännens herravälde därstädes 
och då trycket af belägringen blef allt mera kännbart och i synnerhet olycksbringande för teatern. När i mars 
1813 de befriande ryssarne på en kort tid besatte Hamburg visade hon sig på scenen smyckad med den ryska 
kokarden och mottogs af publikens stormande jubel. När nu fransmännen åter inryckte i staden måste hon, innan 
hon i maj lemnade Hamburg,på den franska guvernörens befallning också en gång uppträda med den franska 
kokarden. Hon fullgjorde befallningen, men på det sättet att hon fäste på sig en fransk kokard af oerhördt 
omfång, hvilken ironiska lydnad också till fullo uppskattades af den tyska publiken, som till fransmännens stora 
förargelse nu jublade ännu värre än gången förut, men jublade under gapskratt. 

6. Ludvig Devrient. Kar/ Se/delmann. (1804—1843.) 

I den tyska teaterns historia intar namnet Devrient en framstående plats. Bland dess betydande skådespelare 
räknar man Ludvig, Karl, Emil och Lredrik Devrient. Edvard Devrient har skapat sig ett namn som utmärkt 
teaterledare och instruktör och har dessutom i sin »Tyska skådespelarkonstens historia» lemnat en genomgående 
skildring af det tyska teaterväsendet från den nyare tidens början till midten af vårt århundrade. 

Bland dem af släkten, som gjort skådespelarkonsten till sin lifsuppgift, framstår dock främst i genialitet, i rik 
produktionskraft och i bizarr uppfinningsförmåga, Ludvig Devrient. Han föddes i Berlin den 15 december 1784 
och var yngste sonen till en ansedd köpman samt förlorade redan strax efter födelsen sin mor. Eadern som var 
gift för andra gången och redan vid framskriden ålder, kunde icke förstå gossens sällsamma, genstörtiga natur, 
lika rik på vek godmodighet som på den mest lidelsefulla häftighet. Hans mycket äldre bröder hade redan 
längesedan lemnat fadershemmet, och en jämnårig syster, som han hade, uppfostrades icke tillsammans med 
honom. Husförestånderskan, som skulle vara i moders ställe, hatade gossen och gjorde den svage fadern också 
fiendtligt sinnad mot honom; pådetta sätt växte han upp, oförstådd, älskad af ingen, ensam och utan tillsyn och 
fick därigenom i sin själ nedlagdt fröet till ett splittradt lif. Eör skola och läsning visade han den största motvilja, 
deltog aldrig i andra barns lekar, var helst för sig själf och satt då i en vrå, stirrande framför sig med de stora, 
mörka ögonen, eller också underhöll han sig själf med långa monologer, — ibland ord eller ljud utan 
sammanhang, men med hvilka han ända till tårar rörde och uppskakade sig själf. I kyrkan gick han gärna för att 
höra predikningarna. Last han inte förstod något däraf — ty familjen besökte endast den franskt-reformerta 
kyrkan, som den tillhörde — så verkade dock den patetiska tonen, predikantens framstående ställning gentemot 
den lyssnande församlingen, uppeldande på honom. I sina vilda monologer hemma apade han efter presten och 
valde sig därvid gärna någon upphöjd plats, i synnerhet klättrade han ofta upp i ett träd, som stod på gården till 
faderns hus. Han målade då ner sitt ansikte med sot och skrek sedan under de gräsligaste grimaser och de 
vildaste rörelser patetiska ord utan mening ned ifnjn trädet, till stor förvåning och glädje för grannbarnen och till 
osläcklig förargelse för den stränga husföreständerskan, som agade honom för att han smutsade ner sina rena 
kläder. 

Tyranniet både i hemmet och i skolan dref gossen en vacker morgon till det beslutet att rymma hemifrån. Men 
det ångrade han snart. Han hade inte fått någon frukost; redan i Thiergarten dref hunger och törst honom att 



dricka ur de ölskvättar, som stodo kvar på värdshusborden sedan natten förut. Han kände också hemsjuka, och 
han hade ingenting emot att en af faderns bekanta, som träffade på honom i det en timmes väg från Berlin 
aflägsna Charlottenburg, förde honom tillbaka med sig hem. Detta rymningsförsök hade likväl lyckliga följder. 
Hans äldste bror, Philip, hans enda skydd under de husliga stormarne, hade i bestörtningen öfver gossens flykt 
blifvit tillkallad; han hade velat köra husförestån-derskan på porten och hade uppskakat faderns sinne, så att när 
den lille rymmaren återkom, erhöll han en oväntad förlåtelse och sattes nu i pension hos en lärarevid den 
kungliga realskolan i Berlin. Efter några dåligt använda skolår inträdde han som lärling på faderns kontor. Men 
här visade han sig så oduglig och gjorde så många dumma streck, att den förgrymmade fadern sände honom till 
Potsdam i lära hos en snörmakare, »för att han skulle få lära sig att göra någon nytta». Här måste nu den vilde 
pojken lära sig vrida snören och spinna öfver knappar, och ofta umgicks han med tanken på att dränka sig för att 
komma ifrån det odrägliga handtverket, men slutligen kom han ihåg sitt barndomsäfventyr och rymde på nytt. 
Efter åtskilliga äfventyn spanade hans bror Philip upp honom i Witten-Ijerg, där han var biträde åt en gammal 
hökarenka. Återförd till Berlin, fördrog han inte länge tvånget af ett ordnadt arbete, och innan man visste ordet 
af, hade han låtit värfva sig vid artilleriet. Den tidens militära förhållanden gjorde familjen utom sig af fasa att få 
se en af sina medlemmar i den simpla soldatrocken; brodern Philip fick därför återigen lof att träda emellan och 
lyckades att göra honom fri. En annan af hans bröder, som skötte en filial af handelshuset i Brody, erbjöd sig nu 
att taga den unge oduglingen till sig för att försöka bättra honom efter ett nytt system. Det förra tvånget byttes nu 
med ens i den mest obegränsade frihet; han fick öfvertaga inkasserandet af betydliga penningsummor; utan 
uppsikt eller ledning råkade han i sällskap med ryska officerare, och här fattade han nu den böjelse för 
dryckenskap, som sedan skulle ödelägga hela hans senare lif. Han lånade ut penningar till sina umgängesvänner, 
han spelade och slösade, och lånade och skänkte bort allt hvad han hade under händer och gjorde dessutom så 
betydande skulder, att hela hans blifvande fadersarf uppslukades däraf. 

Brodern, som gjort detta misslyckade frihetsexperi-ment med honom, tog honom nu med sig till EeipziV Detta 
blef vändpunkten i hans lif. Här såg han skåde^ spelaren Ochsenheimer spela, och hvad förut åskådandet af Eleck 
och Iffland redan i Berlin grundlagt hos honom, det fulländades genom anblicken af en med honom besläktad 
natur. Den dunkla driften i hela hansväsen mognade nu hos honom till ett klart beslut; han lemnade i hemlighet 
Eeipzig och anmälde sig i Naum-burg hos det Eangeska teatersällskapet. 

Vid detta debuterade han den 18 maj 1804 i Gera under det antagna namnet »Herzberg» som Isabéllas budbärare 
i »Bruden från Messina* af Schiller. Debuten var skäligen klen, och man gaf honom ytterligare några andra 
klassens älskarroller, hvilka passade honom ännu sämre. Man frånkände honom all talang, och en gång blef han 
till och med uthvisslad. Hans förtviflan var gränslös, gråtande som ett barn ville han midt i stycket ge sig af 
hemåt och aldrig mera se åt teatern; endast genom allmän öfvertalning och nästan med våld kunde man åter få 
honom fram innanför kulisserna. 

En skådespelare vid namn Wid ner intalade honom mod, öfvertalade honom att uppge älskarrollerna och öfvergå 
till karaktärsfacket, för hvilket han ansåg honom ega bestämd kallelse, gaf honom anvisningar hur han skulle 
utveckla den, och när han efter någon tid som grefve Schmetterling i sångspelet »Jakten» erhöll sitt första bifall, 
förmådde han honom till det offret att helt och hållet öfverge älskarfacket, inom hvilket han helst af allt hade 
velat stanna kvar. Nu började han spela intriganter och komiska roller, och från denna stund utvecklade sig hans 
talang med förvånande hastighet. Bossann, direktören för Hofteatern i Dessau, kallade honom till debut 1805 och 
engagerade honom som sitt eget substitut i första karaktärsrollerna. Här försökte han sig nu på större sådana, som 
Harpagon, Eranz Moor, Wurm i »Kabal och kärlek» m. fl., och kämpande med Ifflands och Ochsenheimers 
förebilder, dem han hade i godt minne, förtviflade han öfver att han icke egde någon själfständig skaparförmåga 
och förföll redan nu i den hypokondriska dysterhet, som sedan aldrig skulle lemna honom. Publikens bifall 
gladde honom icke mycket, han fann däri endast ett nytt skäl att vara missbelåten med sig själf. ^ Ur sina dystra 
själf-plågerier ryckte han upp sig genom dryckeslag och värdshusbesök, och utan att egentligen känna någon 
fröjd i dessa vilda utsväfningar förskaffade de honomlikväl en retning, som blifvit honom ett behof och för 
hvilken han fick plikta med en förstörd helsa och med intrasslade ekonomiska förhållanden. Ett bref från hans 



far, h vil ken lofvade honom fullständig förlåtelse och betalning af hans skulder, om han ville lemna teatern, 
gjorde honom helt och hållet villrådig. Förstörd och modlös, kom han till sin vän Funk för att af honom hegära 
en afgörande dom öfver sitt öde. Då denne uppmanade honom att hlifva konsten trogen, så stälde han ännu en 
pröfningsuppgift för sig själf. Kanslern Flessels roll i Ifflands »Myndlingar», som han förut icke sett spelas af 
någon föregångare, skulle afgöra om han var mera än en efterhärmare. Den framgång han rönte och vännens 
omdöme om hans skaparförmåga återvunno honom åt konsten, och från denna roll daterar sig hans egentliga 
utveckling till den genialiske skådespelare som han hlef. 

I januari 1807 gifte han sig med dottern till en musikdirektör Neefe, en obetydlig skådespelerska, men en mycket 
älskvärd och behaglig kvinna. Hans vänner hoppades af denna förbindelse det bästa botemedlet mot hans 
förvillelser som enskild man. Han återtog sitt familjenamn och det såg ut, som om den äktenskapliga lyckan 
skulle hjälpa honom att komma i jämnvikt både med sig själf och med de borgerliga förhållandena. Men han var 
icke född till detta, det var hans öde att just i de viktigaste ögonblicken i sitt lif lida skeppsbrott och att bygga sin 
ära som konstnär på spillrorna af sin lycka och frid som menniska. Hans enda dotters födelse beröfvade honom 
hans hustru, förstörde hans husliga lycka och kastade honom åter ut i det regellösa, förstörande lif, hvars retelser 
han nu dubbelt längtade efter. Hans växande skuldbörda dref honom slutligen till det förtviflade steget att afvika 
från Dessau. Till ursäkt för detta steg torde kunna gälla att han i Breslau, dit han vände sig, ingick på ett 
engagement som kunde göra det möjligt för honom att därifrån afbetala något på sina skulder, hvilket han icke 
kunnat göra i Dessau, där han icke lyckades ernå högre löne-vilkor än 12 thaler i veckan. I Breslau debuterade 
hani början af år 1809, oc^ här utvecklade si g nu hela hans snillrika begåfning i all sin ohämmade utsträckning. 

Ludvig Devrient var en afgjord antagonist till den Weimarska skolan, och alla uteslutande retoriska roller 
misslyckades honom alldeles. Hans tal hade hvarken behag, ädelhet eller lätthet; hans stämma hade en ihålig, 
nasal strupton, och han häftade på accenterna, hvar-igenom i synnerhet versen icke sällan helt och hållet 
sönderslets. Att framställa ideala gestalter var icke hans sak; hans ande jagade efter ytterligheterna på de 
menskliga karaktärernas område. Det utomordentliga, förfärliga, skräckinjagande, det bizarra och det löjliga, från 
de finaste, lättaste drag till uttryckets högst möjliga styrka, det var det område som han beherskade med 
utpräglad karaktäristik och verkligt flödande humor. Som höjdpunkten af hans tragiska förmåga nämna hans 
samtida Franz Moor, bland det förnämsta af hans komiska, Falstaff. Mellan dessa bägge ytterligheter rörde han 
sig med verkligt demonisk kraft inom ett rollområde så vidsträckt, att man vid sidan af Kung Lear, Shylock och 
Seheva i Cumberlands »Juden» finner roller sådana som skräddaren Kakadu i en af Nestroys lokalfarser och 
Rochus Pumpernickel. 

När Ludvig Devrient i april 1815 tillträdde sitt engagement i Berlin, syntes han bestämd till att genom »sin 
naturtrohet och sin frihet från allt efifektsökeri godt-göra de fel, som Iffland begått, och att på detta sätt utplåna 
det farliga i dennes exempel. Man sade om honom och med rätta, att han lefde sina roller — han spelade dem 
inte. Därutaf kom det också, att han aldrig använde några konstgrepp för att skaffa någon sorts betydenhet åt 
uppgifter som icke passade honom eller att åtminstone på sådant sätt öfverskyla bristerna — något som Iffland 
mästerligt förstod sig på. Hvad Ludvig Devrient icke fullt och helt kunde skapa, det misslyckades honom 
fullständigt; i vissa deklama-tions- och representationsroller var han rent af stympar-mässig; den konstnärliga 
tekniken beherskades fullständigt af honom endast då, när han hade inträngt i och bemäktigat sig de innersta 
lifsnerverna och hjärtehemlig-heterna hos en menniskokaraktär. Devrients betydelse för den tyska 
skådespelarkonsten skulle hafva blifvit ännu mera ingripande, om icke hans enskilda lifs oreda och förvillelser så 
småningom helt och hållet undergräft hans både andliga och kroppsliga krafter och efter förloppet af icke 
särdeles många år gjort honom till en fullständig ruin af sig själf. Under loppet af 1820-talet försvagades hans 
minne allt mera, men ännu en gång gjorde han en sista ansträngning att rycka sig upp ur sitt förfall och emottog 
inbjudning till ett gästspel på Wiens Burgteater, där han uppträdde i januari 1830 och väckte ett oerhördt bifall. 
Detta var den sista 


ljusglimten i hans förspilda lif. Han uppträdde sista 



gången på Berlins teater den 1 december 1832, och 
den 30 i samma månad afled han, således ännu icke 

femtio år gammal. Det finns knappast i något lands teaterhistoria ett mera varnande exempel än hans, när det 
gäller att påvisa för skådespelaren huru nödvändigt det är att han hyser aktning för sitt material: sin egen 
personlighet. 

Karl SEYDELMANN var både som menniska och konstnär i mycket en afgjord motsats till den föregående, och 
i skådespelarkonstens historia framstår han i synnerhet som ett talande exempel på hvad energi och uthållighet 
kunna förmå i striden mot ogynsamma omständigheter. Han föddes 1793 i Glatz och var son till en 
materialhandlare och kaffehusvärd därstädes. Redan tidigt visade han håg för teatern och hade tillfälle att få öfva 
sig på sällskapsspektakler, som tillstäldes af unga officerare, dem han lärt känna på sin fars biljard. 1810 hade 
han kastat sig in på den militära banan vid det preussiska artilleriet, men ledsnade på mindre än ett år vid 
militärtjensten och begärde sitt afsked; då detta nekades honom, så deserterade han med tillhjälp af ett falskt 
pass, begaf sig öfver österrikiska gränsen, hvarest han i Troppau uppehöll sig hos en skådespelare Sch midt, som 
han kände från Glatz, och höll redan då på att gå in vid teatern. Återsänd till sitt regimente, var han under 
fälttåget egentligen för sin vackra handstils skull sysselsatt vid kommissariatet och fick sittafsked 1815, hvarefter 
han fick tillfälle att öfva sig på en grefve Herbersteins slottsteater i Grafenort och blef i anledning däraf anstäld 
hösten samma år vid stadsteatern i Breslau. Då han här inträdde som ersättning för den till Wien afgångne unge 
skådespelaren KETTEE, så måste han förnämligast spela älskarroller, i hvilka hans ofördelaktiga yttre var 
honom mycket emot. Han var af medelmåttig storlek, med något inåtböjda knän; hans anletsdrag hade ingenting 
påfallande, men också ingenting tilldragande; håret var rödaktigt, blicken ofta mycket energisk, men kall och 
lurande. Hela hans yttre uppenbarelse led brist på behag och smidighet; men värst var det med det viktigaste af 
allt, nämligen hans sätt att talal Hans tjocka och långa tunga gjorde talet otydligt, mödosamt och hväsande, därtill 
kom att hans stämma var rå och dof, af ringa omfång, skarp, utan vekhet eller öfvergångar, och att den gärna slog 
öfver i mera agiterade ögonblick, då den frambragte än pipande, än nästan stönande läten. Ingenting var 
naturligare än att en sådan personlighet skulle misslyckas i älskarfacket, och direktören, professor Roh de, 
afrådde honom också helt och hållet ifrån att fortsätta som skådespelare. Men Seydelmann hade en så okuflig 
lust för teatern, en så djup öfvertygelse om sin begåfning och en så hårdnackad viljekraft, att han, sedan han pä 
nytt misslyckats i en roll och ånyo af alla sina kamrater råddes att afstå från teatern, öfverväldigad af harm och 
smärta brast ut i tårar och utropade stampande i golfvet: »Men jag skall visa er att jag skall ändå bli 
skådespelarel» 

Och nu började den viljekraftige mannen ett verkligt Herkulesarbete med sig själf Hans första ansträngningar 
riktades på den felaktiga stämman. Han öfvade sig att tala med flata stenar i munnen, i det han utropade: 

1 »Hvad Demosthenes — en menniska! — kunde göra, det måste jag också kunna 1» På detta satt lyckades han 
efter långa ansträngningar att åtminstone komma därhän att tala tydligt. Men som han väl insåg att hans 
anställning i Breslau icke kunde förskaffa honom den utveckling han behöfde och som hans ärelystnadbegärde, 
antog han i mars 1819 ett engagement i Graz i Steyermark, som hans gamle gynnare, grefve Herber-stein hade 
förskaffat honom. Här fann han friare spelrum för sina krafter. Han underkastade sig nu här ett så ansträngdt 
arbete, att han därigenom grundläde sin kommande sjuklighet, och öfvade sig i mångfaldiga komiska roller, i 
hvilka han sökte ersätta bristen på inneboende komisk kraft genom karaktäristisk natur-härmning. Efter slutet af 
hans första kontraktsår gjorde teaterdirektionen bankrutt, och Seydelmann tog till vandringsstafven för att vidare 
söka sin lycka. 

I Wien fick han endast repetera en roll i ett af Kotzebues stycken i enrum inför direktionen, i Pressburg lyckades 
han få ge några gästroller, i hvilka han dock fortfarande uppträdde som älskare och ung hjälte, naturligtvis utan 
att vidare lyckas. Utblottad på reskassa tvangs han att taga anställning i Olmiitz vid en teater, där han så i grund 
och botten lärde känna de usla och förnedrande omständigheter, under hvilka de smärre teatersällskapen fingo 
draga sig fram, att han efter några månader i förtviflan vände sig till Eranz von Holbein, som då förestod 



nationalteatern i Prag, oeh anropade honom om räddning. Han fick den också i augusti 1820, och från denna 
stund tog hans hana en helt annan riktning. Holhein uppskattade det egendomliga i Seydelmanns hegåfning, lärde 
honom att känna sig själf, ledde studiet af hans roller i karaktärs facket, och detta på ett så utmärkt sätt, att han 
inom två år kunde åtaga sig första rollerna på detta område — en ställning som också erhjöds honom af den 
genom Prag resande direktören för hofteatern i Kassel. Holhein uppmanade honom själf med verkligt faderligt 
intresse att mottaga anhudet, hvilket lofvade honom en betryggad ställning för framtiden, något som till följe af 
hans svaga helsa var för honom af bestämmande vikt. 

Här uppnådde Seydelmanns konst sin afgjorda egendomlighet. Han var en fullkomlig enstöring och på scenen 
den mest inkarnerade egoist, som man gärna kan tänka sig. Ja, han gick i detta afseende så långt, att han tillstod, 
att hans roller endast tilltaladehonom så länge som han fick studera dem för sig själf; samverkandet med de 
öfriga skådespelarne på den första repetitionen syntes honom redan som en förolämpning, ett nedsättande af det 
konstverk han tänkt sig. Då andra skådespelare riktat hela sitt studium på att kunna helt och hållet förgäta sig 
själfva i rollen, så sökte Seydelmann åter att göra rollen så till sin subjektiva egendom, att hela hans personliga 
energi däri kunde komma till full rätt. Han började detta förfaringssätt redan med ett helt och hållet mekaniskt 
medel: han skref själf af alla sina roller med den vackraste handskrift — den minsta så väl som den största. Han 
kunde inte lära sig en främmande stil, redan här vid lag måste han ovilkorligen återfinna och besitta sig själf. 
Memorerandet var honom i hög grad mödosamt, han producerade långsamt — liksom öfverhufvudtaget 
ingenting i lifvet var honom lätt, — därför fasthöll han också ängsligt vid alla studiets uppfinningar och hugskott 
och betäckte med notiser om alla detaljerna i sitt spel hvarje rand af sina roller. 

Seydelmanns princip var den att nr hvarje sin roll utdraga den mest möjliga effekt, att i hvarje sin uppgift skaffa 
sin egen personlighet det högst möjliga erkännande och att till hvarje pris öfverglänsa sina medspelande. 

»Teatern är ett slagfält,» brukade han säga, »på hvilket man antingen måste segra eller dö! Den, som står i vägen 
för min framgång därstädes, han är min fiende och måste slås till marken.» Hans personliga seger var således för 
honom konständamålet. Det helas viktiga och för konstverket omistliga harmoni underkastade han sig aldrig. 

Och likväl blef han en utmärkt skådespelare, — men en utmärkhet med begränsning. Han var ingen idealist, han 
var tvärtom ett realistiskt geni, som tog teatervärlden sådan han fann den; hur mycket han än föraktade den, 
förstod han mer än väl att använda den för sina ändamål. Han visste att den som vill beherska världen får akta sig 
att försöka bättra den. Och på detta sätt hade ännu icke två år förflutit, innan han bevisade tviflarneatt han hade 
blifvit en skådespelare, som hela Tyskland talade om. 

Sedan Seydelmann 1828 antagit ett engagement vid hofteatern i Darmstadt, där han dock icke stannade särdeles 
länge, emedan han råkade i konflikt med storhertigen, som visade ett lifligare intresse för operan än för 
skådespelet, öfverflyttade han 1829 till Stuttgart, där han kvarstannade till april 1838, då han antog ett 
engagementsanbud från Berlin. Han hade länge hållit sig försiktigt aflägsnad därifrån, och han antog icke de 
upprepade inbjudningarna till gästspel förr än 1835, alltså tre år efter Ludvig Devrients död, då han icke längre 
behöfde frukta någon jämförelse med den aflidne mästaren. Men då väckte han också ett oerhördt bifall, och när 
han 1837 kom tillbaka till ett förnyad t gästuppträdande, blef hans anställning en följd utaf detta. Här tillbragte 
han nu de sista fem åren af sitt lif och vann en popularitet som därstädes endast kommit få skådespelare till del. 

Den starka färgläggning som Seydelmann gaf sitt första uppträdande, de flerfaldiga karaktäristiska detaljer, som 
han genast från början anbragte i sitt spel, tilläto honom icke gärna någon senare utveckling eller stegring af 
rollen, hvarför också dess början i allmänhet gjorde större verkan än fortsättningen och slutet. Dessutom visade 
han, liksom Iffland, en bestämd sträfvan efter att oupphörligt sysselsätta publiken med sig själf och att locka den 
bort ifrån sina medspelande, och då han för detta ändamåls skull starkt framhöll hvarje verkningsfullt moment, så 
att det ofta var som om han slagit fast en kil bakom det för att det skulle stå fast, så hände det icke sällan att han 
nästan bedöfvade och framkallade öfvermättnad. Uppenbart var, att hans svaga uttrycksmedel gent emot de stora 
scener, på hvilka han uppträdt, hänvisat honom till detta spelsätt, som han understödde ännu mera genom talets 
starka artikulation, genom rullande och framslungade blickar, genom minspelets starka muskelrörelser och en 
särdeles starkt markerad grimering. Med publiken tatade och spelade Seydelmann mycket, liksom Iffland före 



honom plägat \att ignorera åskådarne, som Ludvig Devrient och andra stora skådespelare hade gjort, det kunde 
icke ligga i hans system. Puhliken måste påminnas om att det var för dess skull han uppträdde, att det var på dess 
hifall han räknade. Afsiktlighet, utmanande anspråksfullhet måste hlifva den förherskande karaktären i hans 
spelsätt, liksom det hlifvit hela den moderna virtuosskolans hufvudsakliga konstgrepp — anspråksfullhet ända 
till charlataner!. 

En ursäkt för Seydelmanns förfaringssätt att på detta vis göra sig själf till medelpunkten i konstverket, ligger i 
hans ahsoluta tro på ett sådant uppträdandes herättigande. Det fanns för honom ingenting afsky värdare, 
ingenting mera okonstnärligt än att spela på inspiration, »att ge sig af på Guds försyn» som han kallade det och 
att i följe däraf misslyckas, om och när inspirationen icke ville infinna sig. Att han öfvergick till en motsatt 
ytterlighet och reflekterade alldeles för mycket* insåg han antingen icke, eller också hrydde han sig icke därom. 
När en af hans kamrater vid Casselteatern en dag gjorde honom förebråelser öfver hans hjärta spel, som stälde 
alla hans medspelande i skuggan, svarade han: »Låt dem allesammans spela på samma sätt som jag, så kommer 
nog jämnvikten tillhaka!» »Det är möjligt,» svarade den andre, »men då skulle också framställningen hli en pina 
och inte en njutning för åskådarne!» 

Seydelmanns egendomliga hegåfning och hans skarpt utpräglade personlighet gjorde att han aldrig lånade något 
af andra framstående skådespelare, utan att hans manér helt och hållet var hans eget; det vill säga, han var i detta 
helt och hållet originell. Detta förklarar också till stor del det ofantliga inflytande som han, särskildt i Berlin, 
utöfvade håde på medkonstnärer och puhlik. Men jämförelser med den nyss bortgångne Ludvig Devrient kunde 
naturligtvis icke uteblifva och dessa voro honom alltid en nagel i ögat. Kanske får man också i denna hans 
svaghet söka grunden till att han många gånger dref sitt en gång antagna manér till det yttersta, och att han därvid 
tillät sig frihetermed författarnes intentioner, friheter hvilka mer än en gång alldeles omgestaltade förhållandena 
mellan de olika karaktärerna i ett stycke. Ett talande exempel på detta hans förfaringssätt vill jag anföra. I sin 
framställning af Shylock i »Köpmannen i Venedig* hade han redan från början utplånat hvarje spår af den genom 
reli-gionstryck och förakt förödmjukade juden och uppträdde i stället som om han varit Venedigs födde envålds- 
herskare, hvilken kommit för att hämnas och tukta alla de kristnas öfvergrepp. Hans hämdglödande monolog vid 
Anton ios uppträdande var redan ett vredesutbrott emot publiken; den skyggt framkastade och förblomme-rade 
påminnelsen om att Antonio spottat åt honom och kallat honom »hund», gjordes till en så våldsam anklagelse, 
att man väntade det juden skulle flyga honom i strupen, när köpmannen svarar, att så skulle han väl kunna kalla 
honom ännu en gång. Detta vanställande af Shylocks förhållande till dramat måste naturligtvis stegras under 
styckets gång, och följden däraf blef att under domstolsscenen den föraktade juden, springande fram och tillbaka 
som ett vildt djur, beherskade hela scenen och att doge, senat och rättstjenare endast tycktes få vara närvarande af 
hans gunst och nåd. 

Som Alba i »Egmont» — en af hans bästa historiska masker — öfverdref han den under kall grandezza dolda 
fiendskapen till rå, harmglödande brutalitet. Han mottog Egmont med vildt rullande blickar och framkastade 
anspelningarna på ståthållarens sympati för fol kr örelsen som krossande anklagelser, så att Egmonts sorglösa och 
obetänksamma frimodighet blef ren dårskap och hans utrop vid fängslandet: »Var detta meningen?» lät honom 
framstå komplett enfaldig — ty här ' skulle ett barn hafva förstått att Alba ofelbart lurade på hans fördärf 

På samma sätt var det med hans Mejisto i Goethes »Eaust». ^an framstälde honom med en mask som påminde 
om den onde på Kasperleteatern, med klobesatta handskar, med kraxande läten, då han haltande drog hästfoten 
efter sig — med ett ord så, att ingen kunde skrämmas af honom, utan att han måste göra intrycketaf något vidrigt, 
grotéskt, nästan löjligt. Det fattades endast svafvelångorna för att Goethes ironiskt tecknade »resande skolast» 
hade framstått som Blåkullafesternas af folkhumorn utmålade, dumme och klumpige djäfvul, huru vidt denne än 
är skild från »skalken, som förnekar». 

Seydelmann afled den 17 mars 1843 och lemnar i skådespelarkonstens historia efter sig minnet af en man med en 
okuflig viljekraft, som med uppbjudande af hela sin förmåga vet att segra öfver ogynsamma yttre förhållanden. 
Att denna seger betänkligt fördunklades af de nyss skildrade svagheterna, ligger till en god del i sakens natur och 



lemnar ett nytt bevis för huru viktig skådespelarens personlighet är för den konst, han är kallad att utöfva. Hade 
Seydelmann af naturen blifvit utrustad med figur, stämma och utseende, är det antagligt att han icke, som han nu 
gjorde, skulle ställt sig själf i främsta rummet och konstverket i det andra. Men det kan också lika lätt antagas, 
hvad exemplet mer än en gång visat, att han, i förtröstan på värdet af dessa yttre förmåner, hade försummat att 
utveckla dem till lydiga redskap i konstens tjenst. Han hade kanske då blifvit en svag skådespelare med stora 
förmåner; nu blef han i stället en stor skådespelare med svagheter, dem man kunde beklaga, men hvilka dock icke 
kunde fördunkla hans betydelse. 

7. Nyare tyska skådespelare. (1850—1889.) 

Den nyare tyska skådespelarkonsten har många framstående representanter, af hvilka vi här i korthet vilja 
framhålla de viktigaste och mest omtalade. Under de senaste decennierna torde den scen, som mest dragit 
blickarne till sig och i flera afseenden framstått som den mest mönstergilla bland alla tyska teatrar, hafva varit 
Burgteatern i Wien, hvilken under Hein-RICH LAUBES förträffliga och mångåriga ledning vuxit ut till ett 
konstinstitut af samma betydelse för Tysklands dramatiska lif, som Théåtre Frangais varit och är det för 
Fran kri kes. Konstnärer sådana som SOPHIE WOFTER, Clara Ziegler, Friederike Bognar, den förträffliga 
komiska skådespelerskan Amalie HAIZINGER, karaktärs-skådespelarne Fewinsky, Sonnenthal, Föwe, Fa 
Roche, Gabillon, Hartmann, Robert m. fl. hafva understödt dessa ansträngningar och genom utmärkta 
konstproduktioner gjort Wien till den plats, dit de flesta i synnerhet nordiska skådespelare vända sig för att 
genom studium af utmärkta förebilder söka fullkomna sig i sin konst. 

Äfven Berlin har bevarat sin framstående ställning som Nordtysklands rikshufvudstad genom att vid sin kungliga 
skådeplats fästa de förnämsta af de i Tyskland mer än annorstädes rörliga konstnärskrafterna. Skådespelerskor 
sådana som fru Frieb-Blumauer, Marie SEEBACH, ECKARDT m. fl.; skådespelare i skilda fack sådana som 
Bogumil Dawison, Emil Devrient, Döring, Dessoir, Berndal, Eudvig Barn ay,Possart, lokalkomikern 
HEEMERDING och den nyligen från kungliga teatern afgångne JOSEF Kainz hafva vid sina namn bundit både 
den förgångna tidens mänga konstnärliga segrar och hoppet om en kommande blomstring. Men det kan icke 
nekas att den tyska teatern för närvarande lider af ett betänkligt ondt, ett ondt som grundlagts redan sedan 
århundradets början, fastän det då ännu uppträdde sporadiskt, då det nu däremot blifvit en farsot, som allt mera 
griper omkring. Detta onda är gästspelet, ett fördärf för den sanna konsten, i-synnerhet när det, som i Tyskland, 
systematiskt framkallats af och vidmakthålles genom teateragenturerna och nedsjunkit nästan uteslutande till en 
ekonomisk fråga, vid hvilken i de flesta fall konsten betyder mindre än intet. Gästspelets vanliga följeslagare, 
virtuosspel och effektsökeri, förkonstling och konstens urartande hafva naturligtvis icke försummat att infinna 
sig. Ingenting är följdriktigare än att det åt alla håll utsträckta gästspelet, gynnadt som det är i Tyskland genom 
demånga stora teatrarne och det gemensamma språket till slut måste få ett störande inflytande på den total¬ 
verkan, som är och måste vara skådespelets afsikt och mening. Den skådespelare, som under fem månader af året 
reser omkring från stad till stad, ja ibland från världsdel till världsdel för att i flygande fläng uppträda i sina 
glansroller, kan naturligtvis icke inträda i något samspel med de oupphörligt vexlande medspelande sorn han får, 
— han är af ren nödvändighet, ja af själf-uppehållelseinstinkt hänvisad till virtuosspelet och konstgreppen. Och 
när han sedan kommer tillbaka till den teater, som han ursprungligen tillhör, så fortsätter han af vana med hvad 
han börjat genom omständigheternas tvång. 

En helsosam reaktion mot detta öfverhandtagande ofog har i en af de mindre tyska staterna satts i gång af fursten 
själf, som icke tvekat att uppträda både som regissör och instruktör för sina skådespelare. Det är hertigen af 
Sachsen-Meiningen som gjort detta viktiga inlägg i det tyska fäderneslandets nyaste teaterhistoria, och att han 
gjort det just i denna afsikt, bevisas bäst däraf att han absolut icke tillåter något som helst gästspel vid sin 
hofteater, hvars personal han i stället låter samfäldt resa omkring både i in- och utlandet för att bära vittne om hur 
han tänkt sig den tyska teaterns handhafvande och vård. Han och hans skicklige teaterledare, f. d. skådespelaren, 
numera hof-rådet Cronegk, lägga i synnerhet vikt på totalintryckets vård och utveckling och vi hafva för icke 
längesedan äfven hos oss haft tillfälle att se till hvilken fulländning de båda drifvit denna så ofta försummade, 
viktiga beståndsdel af den konstnärliga framställningen. Denna minutiösa trohet i kostymering och materiel. 



denna skenbart otvungna, men dock i minsta detalj ordnade och lagbundna inverkan af massorna, särdeles i 
skådespel sådana som Shakspeares »Julius Caesar» och Schillers »Wallenstein» hafva äfven vi fått beundra, och 
att det låg en sällsynt helgjutenhet öfver detta deras uppträdande, därom torde icke hos våra kriticioch hos vår 
publik finnas mer än en mening, ett sammanstämmande omdöme. 

Litet mera skiljaktigt torde däremot omdömet blifva, om man fäster sig vid de särskilda enskildheterna i Mein 
inga mes för öfrigt så mönstergilla uppträdande. Granskar man dessa närmare, så finner man huru lätt dygder 
kunna öfverdrifvas och huru nära, i synnerhet på det konstnärliga området, förtjensterna kunna tangeras af felen. 
Det förefaller, som om de begge ledar-nes omsorgsfulla vård om totalintryckets sanning och skärpa skulle hafva 
slöat deras blickar för detaljens lika viktiga omvårdnad. Att i ett stycke, så uppsatt och så i massverkan slående 
som »Julius Caesar» eller »Jungfrun från Orleans» få se så många skäligen släta skådespelare och höra så 
mycken ihålig, uppstyltad deklamation, är i sanning både öfverraskande och sorgligt. Låt vara att den stränga 
disciplinen vid den Meiningska hofteatern icke erbjuder någon lockande tummelplats för de mest framstående 
virtuoserna, hvilka helst vilja lysa ensamma, liksom före dem Iffland och Seydelmann; medgifvet också att det 
tyska språket i själfva sin klangfärg och sin konstruktion har något för svenska öron uppstyltadt och svulstigt uti 
sig — en så uppskrufvad deklamation och ett så ursinnigt »kulissrifvande» som en och annan af den tyska 
truppens medlemmar framstälde, hade man likväl icke väntat af en mönsterteater som denna. 

Men Rom byggdes icke på en dag. Hvem vet om det icke är just gästspelets onda dämon, som man har att tacka 
för denna slitning emellan den fulländade totalverkningen i massornas framträdande och de bristfälliga detaljerna 
hos de enskilda skådespelarne? Kunna dessa slitningar en dag utplånas, och man har rätt att vänta mycket af så 
offervilliga män som hertigen af Sachsen-Meiningen och hans konstförståndige medhjälpare, så skall den 
Meiningska hofteatern hafva uträttat något verkligt stort för den tyska skådespelarkonsten. Det är sannerligen 
icke dess minsta förtjenst att den i dessa, lokalpossernas och de dåliga operetternas flacka tid, vågar lita på att det 
ännu finns publik för sådanaföreteelser som Shakspeares, Schillers och Goethes verk, hvilka andra teatrar sedan 
äratal tillbaka lagt på hyllan för att uteslutande ligga på knä för den gyllene kalfven. Jag menar naturligtvis 
teatrarne i Tyskland. 

X. Den danska teatern, 

i. Inledning. 

De första spåren af dansk dramatik träffar man redan så långt tillbaka som i början af i6:de århundradet, då under 
Kristian den ILs tid, 1512, en komedi af KRISTOFFER RAFFWENSBORGI lärer blifvit uppförd. Den författare 
som därnäst nämnes är skolläraren KRISTEN HANS EN i Odense, som skrifvit tre rimmade komedier, af hvilka 
den första handlade om en hustru, som låtit förföra sig medan mannen varit borta på en pilgrimsfärd, den andra 
afhandlade Paris’ dom och den tredje St. Dorotheas martyrskap och var egentligen en öfversättning från latinet. 

Under Kristian IILs tid märkas en öfversättning af Schmelzes tyska skolkomedi, Judith, och enafPlau-tus’ 
Aulularia »utsatt i danska rim» och spelad af skolynglingar. Eängre fram möter oss under Eredrik II Hans 
CHRISTENSEN Sthenius, född i Roeskilde 1544 och död som kyrkoherde i Malmö, samt JUST JUSTEN-SEN 
WOEEE, den förre som författare till lustspelet Kortvändning, den senare till skådespelen Dido och Turnus. Ar 
1574 uppfördes af studenterna Terentius’ komedier, och vid de inhemska försöken på dramats område var det 
också förnämligast skolkomedier som framstäldes, beroende detta dels på tidens smak, dels af bristen på ett 
särskildt skådespelarstånd. Af SiXTUSBlRCH finnas två sådana, Susanna och David och Go-liath, bada skrifna 
pä latin, af hvilka den första öfver-sattes på danska af PEDER JENSEN HEGEEUND, biskop öfver Ribe stift och 
författare till Abel och Kain, Abraham, Eazari uppståndelse m. fl., alla i de gamla mysteriernas stil och 
åskådningssätt. Af JERONIMUS JUSTESEN RAUCH, som lefde mellan 1539—1607, finnas äfven åtskilliga 
skådespel, som Kung Salomos hyllning, egentligen ett tillfällighetsstycke, uppfördt i Viborg den 15 juni 1584, då 
sedermera konung Kristian IV vid åtta års ålder utropades till hertig. Samme man skref vidare Simsons 
fängslande samt ett helt och hållet världsligt skådespel, benämndt Karg Niding och innehållande de första 
försöken att framställa bilder ur samtidens och folkets lif 



Styckets innehåll är i korthet följande: En rik, men girig man, »Karg Niding», som tycker att det går för mycket 
åt i hans hus, hesluter att låsa till alla gömmor i huset, förkläda sig själf till tiggare och vandra ut till främmande 
orter. Detta utför han; men under tiden infinner sig en annan tiggare i hans hus, hvilken, då Nidings hustru 
heklagar sig öfver att hon ingenting har att gifva honom, då hon själf till följe af sin mans girighet måste svälta, 
fastän hon är rik, öppnar sin tiggarpåse, som är full af goda saker i håde mat och dryck, för henne och hennes 
husfolk. Hustrun hlir intagen af tiggaren och behandlar honom som sin man. Mannen kommer nu tillhaka; men 
allt är så förändradt i huset och alla, till och med grannarne, påstå så he-stämdt att han gått vilse, att de till sist få 
honom att tro detta, hvarpå han heger sig hort för att söka sitt hus på annat håll, sedan han först med stor 
förnöjelse njutit af den mat och dryck, som hustrun satt fram åt honom af hans eget förråd och hvilket han mottar 
som en hungrande tiggare. 

Justesen har håde med humor, kvickhet och en icke ringa talang för att genom egendomliga drag förläna 
personerna karaktär, utvecklat den i sig själf dramatiska idén genom en följd af goda situationer. Här hafva vi 
således en föregångare till den mån som ettårhundrade senare skulle lära det danska folket att ifrån skådeplatsen 
igenkänna sig själft. 

Under Kristian IV:s tid framstår en skolrektor, sedermera prest i Randers, PEDER ThöGERSEN som författare 
eller åtminstone öfversättare till trenne skådespel: Verlden och den fattige, Nahal och Tohie comödia, i hvilka 
märkas tydligt inflytande af den tyska Haupt-und Staatsactionen, särskildt däri att narren eller den lustige 
personen däruti förekommer alldeles utanför eller på sidan om handlingen. De voro också skolkomödier, hvilket 
tydligt påvisas af prologen i Tohie comödia, där det heter: 

»Vi hålla än vårt skoleskick. 

Som vi af våra förfäder fick: 

Här att agera i vårt palats. 

Må endast vi njuta rum och plats!» 

och därpå försäkras »att de icke i spelet vilja visa otukt och dåliga seder, utan framställa endast det som är ära 
värdt». 

Utom menniskorna spela i stycket ärkeänglarne Gahriel och Ra fa el, äktenskapsdjäfvulen Asmodeus och 
hröllopstrollet Misogamus. 

1609 utkom på trycket » Cleopatra, eller En historisk tragödia om den sista drottning i Egypten, vid namn 
Cleopatra och Marc Antonio, en romersk kejsare, livad häftig kärlek de hafva liaft till hvar andre, att de hafva 
öfvergifvit de ting, deras goda namn till hefrämjelse tjena kunnat, och lefvat i dryckenskap, otukt, etc. Samladt 
och på danska rim utsatt af Hans Thomisson Stege» . Samme man skref äfven ett annat skådespel: Isaks 1 
giftermål, som är tryckt 1622. 

En annan samtidig författare är JÖRGEN JENSEN, hvilken i en gammal kronologisk handhok infört följande 
anmärkning om sig själf: »Anno 1610 blef hertig Kristian den 5:te af det namnet, hyllad i Odense. På den samma 
tiden blef »Kung Salomos dom» på spelvis exhi-berat af Odense skolas lärjungar, hvilken dom jag Jörgen Jensen 
sammanskref i en comödia tillförne, år 

Hedberg, Dramatik. 111607, då jag var en ovärdig medtjenare i Guds ord uti Eaaborg*. 

1618 utkom Anders Kjeldsön Tybos *Ahsahn« Historia sacra, uti hvilken beskrifves, huruledes Absalon och 
hans anhängares uppror grufligen bestraffas;» men huruvida denna comödia, som består af fem akter och har, 
utom Prologus, Epilogus och två Chorer, sjutton spelande personer, samt en narr, som har mycket att uträtta, 
synes skäligen tvifvelaktigt. Emellertid hade nu uppförandet af skådespel blifvit så allmänt och omtyckt att det 
till och med oftast gjordes till hufvudsak vid de stores fester och i synnerhet vid bröllop. Sålunda gafs 1630 Joseji 
historia i en af rektorn i Ribe, JENS KJEEDSÖN författad comödia i fem akter, spelad af 23 personer, vid 
Ribebiskopen Jens Dinesen Jersins bröllop, och Den yudfmktiye Tohie giftasfärd, en af Erik Pon-TOPPIDAN D. 



A. efter Sconaeus’ latinska, i Antwerpen 1596 tryckta stycke, sammanskrifven rimmad comödia, den 26 april 
1635 vid Flemming Ulfelds bröllop med Anna Elisabeth von Gröben, — ett bröllop som Kristian IV hedrade 
med sin närvaro. 

Men i medlet af århundradet upphöra dessa skol-komödier, hvilka råkat i stor blomstring och voro på väg att 
utveckla en nationel skådeplats, helt plötsligt och oväntadt. De närmaste orsakerna till deras hastiga försvinnande 
torde fa sökas dels i de utbrytande stora och långvariga krigen, dels i operans upprättande redan 1610, och dess 
genom musik och »kostliga presentationer» fördunklande af de tarfligt utstyrda comödierna, hvilka därigenom 
kommo i misskredit hos de förnäma; dels också i Danmarks, från detta århundrades början, täta hemsökelse af de 
utländske komedianttrupperna, hvilka bättre och framför allt grannare än hvad skolorna förmådde, kunde utstyra 
sina stycken. Redan 1595 märkas spår af ett tyskt skådespelarsällskaps närvaro i Köpenhamn, och 1629 
tillkännagifves en sådan trupps ankomst genom en ansökning »af några tyska studenter om att få agera en 
tragödia». 

Operans upprättande var kanske ändå det viktigaste hindret för utvecklingen af det danska skådespelet, ochdet 
skulle dröja länge nog innan denna af Kristian IV 1 hög grad gynnade riktning fick gifva vika för eller åtminstone 
tala bredvid sig en börjande dansk dramatik. 

Vid prins Kristians bröllop 1634 var det egentligen som den utifrån importerade operan framfördes med en prakt 
som väl knappast förut varit sedd i norden. Redan långt före festen var Kristian IV ifrigt sysselsatt med stora 
tillredelser för uppförandet af icke mindre än fyra föreställningar, en ballett, två komödier och en tragödie, alla 
med musik. 

Bröllopet egde rum den 5 oktober; den 7 gafs den omtalade balletten, under hvilket namn man den tiden förstod 
en opera som var blandad och slutades med dans. Den var arrangerad af hofmålaren Carl von Mandern, h vil ken 
således faktiskt var Danmarks förste ballett-mästare. 

Den 8 uppfördes en comödia i 4 akter »Om himdedes Aquilo, regent öfver midnattens länder, hemför den 
ädlaprinsessan Orithyam». Den 12 uppfördes den andra komo-dien, »Himdedes Harpyorna förjagas af tvenne 
septen-trionalisJca hjältar, och honung Phinms befriad blifver». Båda dessa komödier voro författade af 
JOHANNES EAURENBERG, en på sin tid berömd poet, född i Rostock 1590 och från 1623 Matheseos 
professor vid Sorö akademi. 

Utom dessa stycken uppfördes den \o »En tragödi a om dygder och laster*, med stort fyrverkeri på slotts-platsen 
efter klockan 10 om aftonen. 

Under Eredrik III, som i synnerhet sökte sina gunstlingar bland tyskarne, komrno allt flera tyska skåde- 
spelartrupper in i landet. Han funderade också på att, som bruket var vid flera af de främmande hofyen, antaga en 
stående fransk trupp, och den 9 december 1669, således knappt två månader före hans död, gafs för hofvet första 
föreställningen af ett franskt sällskap, som var införskrifvet i augusti och som skulle hafva en årlig lön af 5,000 
riksdaler. Detta sällskap stod under ledning af en Mons. Ros i d or, om hvilken mera fram deles.Kristian V 
började sin regering med att afskeda den franska teatertruppen; men för de tyska lades inga hinder i vägen. 
Tvärtom kallade han dem »Våra komedian ter». Den 18 oktober 1680 fick en Ni c o las Eöche, som hade samlat 
en teatertrupp i Hamburg, »Beviljadt, att han ej allenast i Köpenhamn, utan öfver-allt i kungens riken och land 
måtte agera, och slätt inga andra komödianter vara tillåtet att honom däri något inpass göra». Sedan den svage 
konungen lemnat sin ende förståndige rådgifvare, Griffenfeld, i bödelns händer, kom han allt mera under 
inflytande af sin älskarinna, Sophia Moth, sin danske gunstling Gyl-d enl öve och sina tyska gunstlingar, och för 
att ännu mera befästa sitt välde, kappades de om att förslösa den lilia viljekraft han ännu hade kvar, genom att 
hitta på ständigt nya förströelser åt honom. 1681 beslöts det således att det på nytt skulle hållas en fransk skåde- 
spelartrupp. Den ankom till Köpenhamn i december, och från denna tid synes det beständigt hafva funnits en 
fransk hofteater, ända till 1720. Men detta var icke nog för det yppiga hofvet; man måste äfven hafva en opera. 
Man inte allenast inkallade en mängd sångare som gåfvo både italienska och tyska operor, utan då dessa med alla 
sina gudauppenbarelser och upptåg fordrade ett större maskineri än hvad hofteatern kunde erbjuda, beslöts det att 



uppbygga ett särskildt operahus. Det fanns den tiden pä östra sidan af Bred-gade en stor plats, där man höll 
mönstring med trupperna, och en trädgård med ett ännu icke färdigt slott som bar namnet Amalienborg. I 
trädgården, som kallades »Dronningens Have», byggdes nu alldeles invid slottet en liten teater af trä och på 
denna gafs den 15 april 1689, till firande af kungens födelsedag, en med en Jean Pickelhering försedd tysk opera 
»Den förenade gudastriden» — och för att tillmötesgå de mångas önskan, som första gången icke fått plats gafs 
den på nytt den 19, då elden strax efter spektaklets början kom lös inne på scenen och grep så hastigt omkring sig 
att öfver två hundrade personer blefvo antingen kväfda af röken, nedtrampade eller innebrända.Men denna 
förfärliga händelse kunde icke stäfja hofvets lust efter teatraliska förlustelser. Kungen var till och med betänkt på 
att låta uppföra ett nytt operahus, också i »Dronningens Have», fastän icke på samma ställe som det afbrända, 
och denna gång af sten. Grunden därtill lades under hans sista lefnadsår, men vid hans död den 25 augusti 1699 
afstannade arbetet. 

Det nya seklet ingick med något bättre utsikter för det danska teaterväsendet, ehuru väl Fredrik IV icke heller 
förnekade sin afgjorda förkärlek för det utländska och hade både ett franskt skådespelarsäl Iskap och en italiensk 
opera i sin sold. Äfven de kringvandrande sällskapen åtnjöto skydd och rönte ett välvilligt mottagande. Så 
uppträdde det Velthenska skådespelarsällskapet i Köpenhamn 1707, och 1712 eller 1713 blef den genom 
Holbergs »Hexerie eller blindt Allarm» bekante Samuel von QvOTEN, priviligerad »komödiespelare» därstädes 
och fick den 13 januari 1716 kunglig tillåtelse att »som Oculist, Sten- och Bråck-skärare samt Tandutdragare 
bruka och exercera sin konst här i staden», — binäringar som alls icke voro ovanliga för den tidens 
teaterdirektörer. 

Vintern 1718—19 gaf det »verldsberömda, högtyska compagniet» under Spiegelberg föreställningar i 
Köpenhamn, i »Broläggersträdet», där de vidunderligaste Hufvud- och Statsactioner uppfördes och där 
ekvilibrister och »starka män» uppträdde omvexlande med skådespelarne. Men nu började också bristen på ett 
nationelt skådespel kännas allt starkare och tyngre, och när freden ändtligen afslöts i juli 1720, var man allvarligt 
betänkt på att skaffa allmänheten ädlare och bättre uppfostrande förströelser än de hittills erbjudna. Härvidlag 
uppträder som hufvudperson Ludvig Hotberg, hvilken i förening med den franska truppens maskinmästare och 
teatermålare, Etienne Capion och dess förnämste skådespelare, Montaigu, lade grund till »den danska 
skådeplatsen», hvilken således allra först för sin framkomst har att tacka det kungliga privilegium, som tilldelats 
och under en följd år begagnats af de franska skådespelarne.2. Ludvig Hotberg. (1684—1754.) 

Den danska skådeplatsens skapare och fader föddes i Bergen den 3 december 1684. Han fick tillbringa ett 
sträfsamt ungdomslif med många umbäranden, blef 1702 student och måste genast försöka att förtj*ena sitt bröd, 
som han själf säger, genom att »pidske börn og om-vende bönder». 1703 kunde han begifva sig till Köpenhamn, 
där han studerade franska och italienska och där han 1704 tog teologisk förberedande examen. Därefter tog han 
plats som huslärare på nytt, samlade ihop så mycket att han kunde resa, i det han med en holländsk skeppare 
begaf sig af till Amsterdam och därifrån till Aachen, men måste af brist på medel begifva sig af hem samma väg. 
Sedan vistades han en vinter i Kristiansand och begaf sig därpå till England, där han i Oxford tillbragte åren 1706 
—8, skaffande sig sitt uppehälle med att gifva undervisning i språk och musik och själf flitigt studerande. 
Sommaren 1708 återvände han till Köpenhamn, där han förgäfves sökte få sitt uppehälle genom att hålla föredrag 
öfver sina utländska resor, hvarefter han begaf sig till Dresden som guvernör för en Povl Vind in g, men kom 
tillbaka redan 1709. 

Efter många umbäranden och mycken fattigdom — han måste till och med lefva af understöd och mottaga 
fattighjälp — fick han ett litet resestipendium och anträdde 1714 sin fjärde utländska resa, studerade därunder ett 
och ett halft år i Paris och tillbragte vintern 1715—16 i Rom. Han utgaf under denna tid sina första, dels 
historiska, dels moralfilosofiska skrifter och utnäm-des ändtligen 1717 till ordinarie professor i metafysik, 1720 i 
vältalighet och 1730 i historia vid Sorö akademi, där han dessutom som »quaestor» öfvertog vården af akademins 
ekonomiska angelägenheter, ett uppdrag som han till stort gagn för universitetet skötte ända till 1751. 

1719—20 utgaf han sin komiska hjältedikt i fyra böcker, »Peder Paars», hvilken väckte ett oerhördt upp-seende 



och ansågs för en skandalskrift i h vil ken han af-målat hestämda personer, hvarför till och med konungens svåger 
Rostgaard, som var kanslipresident och egare af ön Anholt, där handlingen i dikten föregår, hos konungen 
hegärde att författaren måtte åtalas och skriften konfiskeras och af hödeln hrännas. Klagomålet lemnades dock 
utan afseende af kansliet, som ansåg att hoken endast hestod af »skemt, der hellere kunde hleven udeladt end 
skrefven». 

Det dröjde heller icke länge förrän förbittringen lade sig, och inflytandet af den utmärkta dikten hlef allt större 
och större. Den utkom i många upplagor, och det hlef snart det allmänna omdömet att Danmark i denna dikt fått 
ett satiriskt mästerverk, som kunde mäta sig med de förnämsta utländska sådana. 

När det därför, som Holherg själf säger i sin lef-vernesheskrifning, »var faldet nogle ind, efter andre Nationers 
exempel, her at införe Skuespil på dansk», så var Rostgaard själf den förste att inse det Hol-hergs medverkan var 
nödvändig för att ett sådant företag skulle lyckas. Han glömde således sin förra förargelse öfver »Peder Paars» 
och räckte handen åt den man, han förut velat åtala, samt förskaffade, genom det inflytande han egde, en tillåtelse 
för Ca pion och Mon-taigu att »inrätta och föreställa comödier på danska språket», med vil kor dock att Holherg 
lofvade att förse den nya skådeplatsen med arheten af sin hand, något som denne, om också efter någon tvekan, 
förklarade sig beredvillig till. 

Den 23 september 1722 öppnades den Kgl. danska skådeplatsen, enligt följande affisch: 

»De enda 

genom //. K. Majits särskilda nåd Privilegierade Danska Comedianterna 

öppna i dag Onsdagen den 23 September Sin Theatrum 

med att på det danska språket föreställa:Ett skådespel eller Comödie, 

som består af fem akter och kallas 

Gnidaren, 

öfver satt till det dans’ :a theatri bruk efter det bekanta franska stycket af Moliéres kallad t: 

L* A VARE.» 

Personalen bestod af följande personer, nämligen manliga: Eredrik Pilloy, Johannes Ulsoe, Henrik Wegner, I. W. 
Gram, Jens Höberg, Magnus Schou, Peder Hald och Rasmus Hammer, satnt kvinliga: Mad. Montaigu, Mad. 
Coffre och Mad. Eerke. Då denna personal icke fullständigt kunde besätta de Hol-bergska komedierna, måste 
naturligtvis en och samma person ofta nog hafva spelat flera roller i samma stycke; men man synes också fått 
hjälp af studenter, hvilka likväl icke inträdde bland den fasta personalen. 

Holherg hade gifvit de danska skådespelarne 5 komödier, och dessa kommo alla till uppförande inom årets 
utgång. Den första. Den politiske kannstöparen, vann ett så ovanligt bifall och fick ett sådant tillopp af åskådare, 
att många måste gå bort utan att få biljetter. Mäster Herrman spelades af Ulsoe, Antonius af Pilloy och Henrik af 
Wegner, efter hvilkens förnamn de Holbergska betjenterna sedan uppkallades. 

Den Vägelsindede vann icke något särdeles bifall vid första uppförandet, trots Mad. Montaigus, af Holherg själf 
vitsordade, utmärkta utförande af titelrollen. Detsamma var äfven fallet med Gert Westphaler% den tredje af 
komödierna, som uppfördes den 28 oktober 1722, men som nästan helt och hållet föll vid första representationen. 
Vid styckets andra uppförande i början af 1723 lät Holherg en prolog förklara, att de upprepanden af Gerts 
berättelser, som man klandrat och funnit obehagliga, just utgjorde styckets förtjenst, hvar-för också, som han själf 
säger: »comödien hlef andra gången lika mycket rosad, som den första gången hlef lastad, och kommer i 
framtiden efter all förmodan att passera för ett af autors bästa stycken.» Denna förmodan gick dock ej'i 
uppfyllelse, ty redan i början af 1724 fann Holherg sig föranlåten att omarbeta femakts-stycket till ett 
enaktsstycke. 

Den fjärde komödien i ordningen, Jean de Erance eller Hans Er andsen, gjorde så mycket större lycka och fick 



hela publiken för sig. Vid första föreställningen af den femte i ordningen, Jeppe på Bjeryet, uppkom, enligt 
Holbergs utsago, en oenighet mellan skåde-spelarne, hvilken hade till följd att stycket blef illa speladt, men vid 
andra uppförandet behagade det mycket, i synnerhet genom Grams naturliga spel som Jeppe. 

Beräknar man nu, att det från teaterns öppnande och till årets slut gafs omkring 22 föreställningar, och betänker 
man, att den inskränkta repertoar, som en alldeles ny upprättad teater har att förfoga öfver, naturligtvis fordrar 
flera återupptaganden af det som gjort lycka, så inser man att de Holbergska styckena äro de som oftast blifvit 
uppförda. Man må dock icke föreställa sig att Holberg med ett slag kunde göra den danska skådeplatsen så 
populär och så aktad, att icke en mängd röster höjde sig både emot den och emot honom själf. De högljuddaste 
och mest klandersjuka höjdes just inom det universitet, som han själf tillhörde, och han måste i konsistoriet höra 
uttalas skarpa för-kastelsedomar emot den af honom så kraftigt understödda skådeplatsen och till och med utstå 
personliga angrepp och trakasserier, med hvilka andra lärde, till exempel den berömde Gram, förföljde både 
honom själf och hans komödier i det dagliga lifvet. Det blef därför af vikt för honom att visa det orimliga i det 
förakt och den häftiga ifrån, som vändes emot teatern. Detta var orsaken till att han i företalet till det på våren 
1723 utkomna första bandet af Komödierna besvarade de två frågorna: 1. »Om det strider mot vissa personers 
stånd och karaktär att skrifva komödier»? och 2. »Om det är skickligt och anständigt för hederligt folks barn 
attlåta bruka sig till teatraliska exercitier?» Med både allvar och värma påvisade han i denna afhandling det 
orimliga i angreppen. 

För att ännu mera i handling visa sin mening lemnade han teatern sommaren 1723 sin komödie: Den elfte Juni 
till uppförande. Den uppfördes också just denna dag och gjorde stor lycka. Men dess öde lemnar på samma gång 
det tydligaste bevis på hvilka svårigheter den nya skådeplatsen hade att kämpa emot, fastän den var försedd med 
mycket goda konstnärliga krafter och med en så stor, för den alldeles egendomlig literär rikedom, som väl ingen 
annan börjande teater har kunnat berömma sig af. Fastän skådeplatsen ännu icke var årsgammal och där spelades 
endast två gånger i veckan, hade publiken likväl redan blifvit så likgiltig för den, att inkomsterna icke på långt 
när räckte till att aflöna det lilla sällskapet, bekosta styckenas billiga utstyrsel och de små dagutgifterna, utom 
räntorna på kapitalet. Holberg, som uttalar sig så skarpt mot alla »presentationer och outreringar», måste nu, 
enligt eget medgif-vande, i detta stycke »sätta på kroken den mask, som han visste att mängden skulle bita på». 
Och den masken var inte en gång af oskyldigaste slag, utan bestod dels af burleska scener, plumpa både i 
situation och utförande, dels af sådana upptåg — till exempel med tunnan, säcken och väktarspektaklet — som 
han allvarligt tadlade hos Moliére. Och trots detta blef Den elfte Juni blott en flyktig meteor på teaterhimmelen, 
och efter någon tids ansträngningar upphörde de danska komödierna alldeles för att inte återupptagas förr än mot 
slutet af september, då Montaigu öfyertog företaget och öppnade scenen på nytt med Den politiske Jcannstöparen 
— »som med många nya scener blifvit förbättrad*. 

Kort efter sedan en ny författare, kammarrådet Joachim Richard Pauli debuterat med Den seende blinde, 
komödie i tre akter, hvilken var lika matt och tung, som Holbergs lustspel äro liffulla och kvicka, och hvilken 
också var den enda som Pauli fick upp på scenen, gafs Holbergs Barselstuen, som dock icke nuvann det bifall 
den förtjenade »förmedelst dess satir, som många stötte sig öfver». I början af 1724 gick Det arabiske pulver 
öfver scenen och vann däremot mycket bifall, därför att det gisslade en dåtida dårskap, hvarmed många 
framstående personer gjort sig löjliga. Trots denna framgång måste likväl Montaigu taga sin tillflykt till 
maskerader för att hålla aftären uppe; men som dessa gåfvo anledning till oordningar och hazardspel, förbjödos 
de slutligen af polisen 1724. 

Men innan slutet af 1723 hade skådespelarne vändt sig till Pauli med begäran, att han skulle skrifva dem ett 
stycke med titel: Julestuen og Maskeraden, då de trodde att ett sådant ämne skulle kunna locka publiken. Han 
lemnade också ett sådant; men det kunde icke uppföras, och det bästa med hela stycket var att Holberg i dess titel 
fann stoff till två af sina roligaste komödier, hvilka båda gåfvos på fastlagsmåndagen 1724 och af hvilka 
Maskeraden då uppfördes för tredje gången. Ännu samma vår uppfördes Jacob von Thyboe och Ulysses von 
Ithaca. Om det första stycket säger författaren själf, att »åskådarne tyckte inte illa om det», hvilket väl egentligen 
vill säga, att det då icke slog an så särdeles. Holberg hade däri med en dristighet, som gör honom lika tapper som 



mången berömd härförare, angripit löjligheten hos representanterna för två klasser af samhället, hvilka den tiden 
talade stora ord och tillskansade sig väldet öfver all offentlig mening: nämligen den storskrytande soldaten och 
den pedantiske magistern, och det gick med »Jacob von Thyboe» som med »Tartuffe» — den väckte stormande 
ovilja — men Jacob von Thyboe var däruti olik Tartuffe, att den icke gaf något folk. Om »Ulysses voii Ithaca» 
säger Holberg att, »den upptogs med större bifall», ehuru troligt är att dess parodi på de galna Hufvud- och 
Statsactionerna icke då kunde göra samma kostliga verkan som längre fram i tiden, när man hunnit glömma att 
man själf varit betagen i galenskaperna. 

Ännu samma sommar uppfördes ett nytt stycke, till hvilket, liksom i de två förra tillfällighetsstyckena, folklifvet 
gifvit stoff, nämligen Kildereisen, hvilket också,kanske dock mest for de »vackra presentationernas» skull, vann 
mycket bifall. Således uppfördes under första halfåret af 1724 icke mindre än sex nya Hol-bergska lustspel, och 
det är antagligt att det på samma tid också gafs nyheter af främmande författare. Men trots detta kämpade det nya 
företaget oupphörligt med svåra ekonomiska förhållanden; hofvet flyttade ut till Fredensborg, sedan kungen allt 
mera förlorat lusten för förströelser, Rostgaard miste allt inflytande, och aktörerna hade, som de själfva sade: 
stött sig med alla men-niskor, officerare, doktorer, advokater, kannstöpare, markiser, baroner och barberare». 

Hvad som vintern 1724—25 räddade teatern från fullständig ruin, var utan allt tvifvel det utomordentliga bifall 
med hvilket publiken emottog Holbergs Melampe, hvilken däremot sedan har mistat all sin dragningskraft. »Det 
är otroligt», — säger Holberg, — »hur mycket detta stycke behagade för den ovanliga uppfinningens skuld; ty 
när diktaren i ett så löjligt ämne stormar i nästan sofokleiska toner, uppväcker han på en gång löje och gråt.» — 
Ännu fyrtio år senare stod detta stycke i stor gunst hos publiken, — något som förefaller en nutidens domare 
obegripligt, — och detta smickrade i hög grad Holberg, då flera ansågo att han, om han blott velat, också skulle 
kunnat utmärka sig som tragedi dikta re. Uden Hoved och Hcde, som följde strax på detta stycke, rönte däremot 
ett mycket kyligt emottagande och bidrog icke till att förbättra teaterns omständigheter. 

Under åren 1726 —27 uppfördes följande nya stycken af den produktive författaren, nämligen: Pernilles Jcorte 
Frökenstand, Didrik Menschenskräck, Henrik og PernUle, Den pantsatte Bondedreng och Den StundesJöse; men 
trots att de flesta af dessa emottogos med bifall, kunde de dock icke rädda företaget från undergång. Den 25 
februari 1727 blef där gifvet en »allra sista slutföreställning», och fast detta var en hård pröfning för de fattiga 
aktörerna, togo de dock det sista afskedet från sin publik under skratt och munterhet. Holberg, som 
skådespelarnes olycka gick djupt till sinnes och som väl också för egen del ville göra deras afgång 
såbetydelsefull som möjligt, skref nämligen ett litet tillfäll ighetsstyeke: Den danske Comödies Ligbegcmgelse, 

hvaruti han lät dem skämta med alla sina olyckor och vedervärdigheter. Detta var fjärde gången som teatern 
måste stängas sedan dess grundläggning 1722. 

Men publiken hade likväl nu en gång vant sig vid att hafva en teater, om den också icke besökte den så ofta att 
den kunde bära sig, och genom förnyadt understöd från hofvet och några enskilda kunde skådespelen åter öppnas 
den 16 april 1728, då den på drottningens födelsedag, på den utvidgade slottsteatern åter började med tragedin 
Melampe, föregången af en prolog i anledning af »de danska skådespelens upprättelse». Fastän nu teatern syntes 
hafva kommit på fastare fot än någonsin förut, hade Holberg kommit på andra tankar och syntes icke längre 
benägen att understödja den med nya arbeten. Han hade ännu sex komedier och bland dessa ett par af sina bästa 
liggande färdiga till uppförande; men han kunde icke öfvertalas att öfverlemna dem till aktörerna, huru väl än 
dessa behöfde dem. Och man må icke förtänka honom denna tvekan, ty hvad han hittills egentligen skördat som 
lön för sina ansträngningar till skådeplatsens ära och framgång, var nästan uteslutande hat, afund och förargelser 
af alla slag. Utom De Usynlige, som skådespelarne kanske minst voro lystna efter, då den just icke erbjöd några 
af de effekter, dem publiken satte värde på, hade han nu liggande Érasmus Montanus, Don Ranudo de 
Colibrados, Den honnette Ambition, Hcxerie eller Blind allarm och Det lykkelige SJeibbrud, och det var just icke 
antagligt att någon af dessa skulle förskaffa honom flera vänner än »Jacob von Thyboe» hade gjort. I den första 
går han ju löst på »disputationskonsten», som af den tidens akademici ansågs och uppskattades som vetenskapens 
högsta prydnad och ändamål; i den andra höll han den blodigaste räfst med adelns högfärd och tiggarförnämhet; i 



Jervnimm, som af »honnet ambition» bjuder en förnäm berres lakej till bords för att af bonom bli 
rekommenderad till en rang, måste mångfaldiga rika och'narraktiga borgare känna sig träffade;när han i »Hexeri 
eller Blind allarm» förlagt scenen till Thisted, hvars hexerihistoria ännu inte var trettio år gammal, så skulle dess 
uppförande hafva förargat presterskapet, hvilket genom denna historia nedsatt sig betydligt i allmogens omdöme. 
Och icke nog med detta, både i detta stycke och i »Det lykkelige Skib-brud» hade Holberg infört en hel mängd af 
dessa lust-spelspersoner, i hvilka en massa beskedligt folk skulle funnit sig offentligt framstälda som narrar, och 
med sina klagomål öfver dålig behandling skulle de ha gjort sig ändå löjligare. Ja, i »Hexerie» skulle till och med 
den förr omtalade von Quoten, h vil ken ännu lefde som en välkänd, ansedd borgare och familjefader, framställas 
på scenen. Allt detta, oberäknadt att Holberg aldrig fatt något för sina stycken, då främmande stycken däremot 
betalats ganska högt, gaf honom tillräcklig orsak att icke tillåta deras uppförande. Till råga på skådeplatsens 
olyckor utbröt nu den 20 oktober 1728 den svåra eldsvåda, som lade en stor del af staden i aska, och fastän 
teatern skonades, kunde det dock ej på länge blifva tal om någon offentlig förlustelse. Efter sex års mödosam och 
bekymmerfull tillvaro slutades på detta sätt det första försöket att upprätta en dansk skådeplats, och den 
pietistiska riktning, som nu under Kristian VI:s regering inbröt öfver landet, var icke vidare gynnsam för 
skådespelens återupptagande. De fingo också hvila helt och hållet ända till dess Fredrik V uppsteg på tronen \ 
men året därpå öppnades den nya danska skådeplatsen den 14 april 1747 med »Den politiske Katide-stöber», och 
under olika öden samt på fem särskilda teatrar har nu denna skådeplats utan afbrott eller nedläggning fortgått till 
och fortgår ännu i våra dagar. Den, som hade förnämsta hedern af detta teaterns återupprättande, var Ludvig 
Holberg, i samråd med och med biträde af Pilloy, den ende af de gamle skådespelarne som ännu fanns kvar, 
ehuru han numera var borgare och vinhandlare i Köpenhamn och därför endast åtog sig att inöfva och undervisa 
skådespelarne, hvilka alla voro helt och hållet nya. Den synlige ledaren för den nya skådeplatsen var en tysk, 

Carl August Thielo,som hade varit organist vid slottskyrkan och som nu tagit sig för att skrifva komedier samt 
hade en mycket vacker och begåfvad dotter, h vil ken visserligen ännu bara var tolf år, men som redan röjde 
ovanliga skådespelaranlag. Thielos mening var nog att gifva tyska stycken eller åtminstone omvexlande tyska 
och danska; men genom Holbergs inflytande tvangs han att ingifva ansökan om att få upprätta en dansk teater, 
och redan den 30 december 1746 blef denna hans ansökan beviljad och ett kungligt privilegium utfärdadt. 

Den 16 december 1748 öppnades det nya, på »Kongens Nytorv», uppförda teaterhuset, hvilket var beläget på 
nästan samma plats där det nuvarande ny-byggda står, med en prolog och första akten af Moliéres Amphitryon, 
och att det just icke framträdde som en nationel skådeplats, synes bäst af både första och andra representationens 
program samt äfven af den följande repertoaren. Med största skäl kunde Holberg beklaga sig öfver att han och 
den af honom skapade danska skådeplatsen trängdes i bakgrunden af främmande, ganska medelmåttiga arbeten. 
Andra representationen bestod af Regnards versifierade lustspel: »Dobb-laren» och Lafonds fars: »De tre 
rivalerna»; och hela Holbergs rika lustspelsskatt lät man ligga. Endast fyra af hans stycken och dessa förut 
uppförda kommo på scenen under detta den nya teaterns första år, och dessa voro »Melampe», »Maskeraden», 
»Pernilles korte Frökenstand» och »Julestuen». Andra året var förhållandet i afseende på Holberg betydligt 
förändradt till det bättre, då uppfördes för första gången: »Det arabiske pulver», »Kildereisen*, »Den honnette 
Ambition» och »Den Stundeslöse», och under tredje och fjärde spelåren kommo därtill »Ulysses von Ithaca», 
»Hexerie eller Blind Allarm», »Don Ranudo», »Abracadabra», »De Usynlige» och »Uden Hoved og Hale». 

Holberg hade af medfödd försiktighet hållit sig utanför hvarje direkt deltagande i teaterns styrelse, men lät 
emellertid öfvertala sig att på hösten 1753 fora ett slags öfveruppsikt med skådeplatsen. Han undvek därvid 
emellertid på det sorgfälligaste att meddela någraskriftliga befallningar eller att vidtaga några som helst åtgärder, 
som kunde medföra efterräkningar eller obehagliga följder. För öfrigt ledde han repertoaren med stor oegennytta 
efter direktionens åsikter och i tidens smak, utan att i minsta mån ifra för sina egna styckens tätare uppförande. 
Han kunde likväl icke undgå att komma i konflikt med skådespelarne, och detta i synnerhet därför att han var 
ifrig att anställa en talangfull skådespelerska, Madame Rosenkilde, som förut varit vid teatern, men afgått 
därifrån till följe af något uppträde gent emot direktionen, då hon ställt sig i spetsen för de andra, hvilka sedan 
uppoffrade henne — en ganska vanlig procedur vid alla teatrar i världen. Hon hade sedan varit invecklad i något 



sedlighetsmål och blifvit skild från sin man, och detta togo nu de andra aktörerna och aktriserna till skäl för att 
hindra hennes åter-inträde vid scenen, ehuru de flesta icke själfva just voro några framstående dygdemönster. De 
lagade också så att hon hlef uthvisslad vid sitt första uppträdande, något som föranledde Holherg att i en 
skrifvelse till samtliga skådespelarne uttala sig på följande skarpa och fullt herättigade sätt: 

»Orsaken hvarför jag har antagit mig Mad. Rosen-kilde är af pur nödvändighet. Jag och andra hafva också 
medlidande med henne, dels därför att hon utan skuld hlef förkastad endast därför att hon förde ordet för de 
andra, dels också därför att hon sedan lefvat under tryckta förhållanden, hvilket hevisar att hon icke, som så 
många andra, sökt att nära sig genom ohlyga medel. En annan orsak är, att eftersom jag har skrifvit de flesta 
stycken som spelas och ännu har flera i beredskap, hvilka liksom förut, utan kostnad för skådeplatsen kunna 
erhållas, så kan jag icke vilja se att de blifva genom actionen fördärfvade. Sviten af denna uppstudsighet är, att 
Comedien aldrig kan komma till stånd, om man skall dependera af två eller tre personers kapriser, som hvarken 
vilja hafva bekväma personer eller kunna döma om deras duglighet. 

Det kan annars vara mig lika mycket om där blifver Comedie eller ej; ty jag kommer endast ganska sällandit. Jag 
ser dock icke gärna att den faller, eftersom jag är dess förste stiftare, och då jag har lofvat att genomse stycken 
och döma om deras capacitet, som antagas att agera.» 

Följden af oväsendet hlef också den, att spektaklen afslutades tidigare än vanligt på våren och att de upproriska 
skådespelarne fitigo vara utan gage ända till den 26 september, då teatern öppnades på nytt. 

Den 27 februari 1754 afled Ludvig Holherg, nära 70 år gammal. Han var grundläggaren både af en dansk 
na tion al litera tur och af en nationel dansk komisk skådeplats, och om han också snart i det första hänseendet 
öfverträffades af rikare och snillrikare andar, så har han dock gjort sig ouppnådd och odödlig i det sista. Han 
framstälde sin tids folklif så fullständigt och inlade så mycken natur, en så oöfverträfflig humor i sina skildringar 
af en bestämd historisk periods tänkesätt, seder, enskilda lif och statsborgerliga tillstånd, att man tryggt kan påstå 
att det säkert aldrig kommer att i Danmark framträda en författare, som så skall kunna öfverlemna sin tidsålders 
egenheter till efterkommandes åskådning. Han delade snillets vanliga lott: hans samtid säg honom på för nära 
håll för att kunna fatta hela hans storhet och den höga betydelse hans verk hade haft och framdeles skulle få både 
för fädernesland och folk; för den var han endast en medborgare, som genom sin penna hade lyckats blifva baron 
och som, bland åtskilligt nyttigt, också skrifvit en hel mängd »comedier, som voro af en rätt artig uppfinning och 
innehöllo åtskilliga löjliga infall, som kunde skaffa allmogen något att skratta åt, men som voro allt för plumpa 
för folk, som ambi-tionerade en bon gout». 

Det föll hvarken teaterdirektionen eller aktörerna in att hedra hans minne genom att på den af honom skapade 
och genom hans arbeten upprätthållna scenen föranstalta en sorge- eller minnesfest; »Melampe» gafs visserligen 
dagen efter hans död, men den var annonserad redan dagen innan han dog, och det var således en ren tillfällighet 
att den hlef uppförd. Men eftervärlden har godtgjort försummelsen, och nu finns detsvårligen någon dansk man 
eller kvinna, som icke med stolthet och vördnad nämner Holbergs namn och som icke erkänner den stora skuld, 
hvari det lilla landet står till denne sin störste sedemålare, hvars bildstod i brons sitter skyddande och vaktande 
framför danska skådeplatsens nyuppförda tempel på »Kongens Ny torv». 

3. Johannes Ewald. Johan Herrman Wessel. 

(1743—17850 

Det såg ut, som om den danska nationela dikten för lång tid hade dött ut med dess stiftare, och endast några 
ytterst svaga försök gjordes att förskaffa skådeplatsen inhemska stycken, likväl icke allenast komedier, utan 
äfven sångspel och tragedier. Den som försökte sig i den förra riktningen var NIELS Krog BRED AL, en född 
norrman liksom Holherg och författare till ett danskt sångspel i 3 akter Gram och Signe eller Kärleks och tap¬ 
perhets mästerstycken, hvilket uppfördes den 21 februari 1757 på en särskildt inrättad teater i hörnet af 
»Brolägger- och Knabrosträdet» och hvilket lyckades eröfra så mycket bifall af en inbjuden publik, att han redan 
den 31 mars samma år i anledning af kungens födelsedag hade färdigt ett nytt sångspel Eremiten, ett' musikaliskt 



herdestycke i två akter, inrättadt som en pastoral, hvilket också uppfördes med mycket bifall. Han skref sedan för 
den danska skådeplatsen flera sådana, dem han kallade för »intermezzon» och hvilka lockade rätt mycket folk — 
en tid bortåt. 

Den första inhemska komedie efter Holberg var skrifven af en skådespelerska, fru PASSOW, och hette Mariane 
eller Det fria valet, men föll vid uppförandet helt och hållet. En annan författarinna, CHARLOTTE BiEHL, 
uppträdde nu också med sin första komedieDm härlige mannen, i hvilken hon använde de Hol-bergska 
lustspelens facknamn, utan att åt personerna kunna förläna ens den aflägsnaste aning om de Hol-bergska 
förebildernas kvickhet, humor och sunda natur. Hon skref ännu ett stycke, ändå tråkigare än det första Den alltför 
lönlige friaren eller Den som gör hemligheter af allting, hvilket lär utgjort en sammanlappning af bitar ur andra 
författares arbeten. 

1772 den 24 februari uppfördes för första gången Zarine, tragedi af JOHAN NORDAHL Brun, och blef 
säsongens märkvärdighet såsom varande den första originaltragedi, som blifvit uppförd på den danska teatern. 
Men redan två år förut hade på trycket utgifvits tragedin Rolf Krahe, och dess författare var den för Danmarks 
literatur så betydelsefulle, af ett oblidt öde förföljde skalden: 

Johannes Ewald, som föddes i Köpenhamn den 18 november 1743 och var son af en prest, som satte honom i 
skola hos rektor Licht i Slesvig, i hvars hem han vistades till 1758, då han flyttades till Köpenhamns universitet, 
hvarifrån han till följd af en häftig kärlek till en ung flicka, Arendse Hulegaard, begaf sig på flykten för att i 
utländsk krigstjenst försöka vinna ära och utmärkelse och på detta sätt förtjena hennes kärlek och hand. Han 
begaf sig nu till Magdeburg, där han tog värfning i preussiska armén; men till följd af sin svaga kroppsbyggnad 
blef han icke husar, som han önskat, utan infanterist. Han rymde därifrån till öster-rikarne, blef hos dem 
trumslagare och kort därefter underofficer, gjorde tjenst som sådan i ett och ett halft år och grundläde under 
denna sjuåriga krigets vilda och ansträngande tid den sjuklighet, som sedermera förföljde honom hela hans 
återstående lif. Hans anhöriga lyckades slutligen få reda på hans vistelseort och friköpa honom ur krigstjensten. 
Vid sin hemkomst fann han Arendse ännu vackrare än förut och förlofvade sig med henne, hvarefter han, för att 
snart kunna gifta sig, med sådan ifver egnade sig åt sina studier, att han redan 1762 tog teologisk ämbetsexamen 
med högsta betyg. Men då gifte flickan sig med en annan, och detta hennestrohetsbrott gjorde för alltid den 
häftige ynglingen likgiltig för all timlig framgång — men gjorde honom 

också på samma gång till skald. 1765 uppträdde han 

som författare med det bibliska dramat Adam och Era, som han skref i anledning af en prisuppgift, men hvilket 
icke prisbelönades, ehuru det ansågs lofvande. Han tog då sitt arbete tillbaka under förklaring, att om han icke 

kunde blifva Danmarks förste skald, ville han icke 

blifva den andre, och beslöt på samma gång att icke på två år skrifva en rad vers, utan under tiden genom läsning 
utbilda sig till nordisk, i stället för religiös skald. 1769 skref han också den förut omtalade »Rolf Krake», hvilken 
sålunda var den första historiska tragedi, som blifvit affattad på danskt tungomål och behandlade ett nordiskt 
ämne. Men äfven på ett annat område,, satirens, drog Ewald i kamp för den danska skådeplatsens anseende, 
nämligen i anledning af ett rått och brutalt uppträde på teatern den 25 oktober 1771. Saken var nämligen den, att 
en ung student, Peder Rosenstand-Goiske enligt mönster af Lessings »Ham-burgische Dramaturgie» hade börjat 
utgifva en vecko-skrift »Den dramatiske journal», i hvilken han på ett både skarpt och träffande sätt bedömde 
både de uppförda styckena och de uppträdandes förtjenster och fel, och i synnerhet hade han gått illa åt ett af 
BRED AL författadt sångspel: Tronföljden i Sidon, med hvilket säsongen öppnades. Bredal, som nyss blifvit 
teaterns direktör, tog illa vid sig öfver kritiken och föll därför på den olyckliga idén att i ett tillfällighetsstycke, 
som han kallade Den dramatiske journal eller Kritik öfver Tronföljden i Sidon taga hämd för anmärkningarna 
och ställa journalens författare i en löjlig dager. Detta stycke lät han nu inöfva och gifva den 25 oktober; rykten 
om innehållet hade spridt sig, och hela Köpenhamn var i uppror. Studenterna togo journalens parti, en mängd 
officerare med den från Struenseeska katastrofen sedermera bekante öfverste Röhler i spetsen togo parti för 
Bredal, och det blef nu om kvällen inne i teaterhuset en ordentlig batalj med pipor, skällsord och knyt- 



näfsargument — en batalj, som fortsattes natten igenomute på gatorna och vid hvilken officerarnes och i syn^ 
nerhet Köhlers brutalitet öfverskred alla gränser och väckte en oerhörd förbittring. Ewald, som låg till sängs af 
sjukdom, blef så upptänd af satirisk vrede, när han fick höra talas om officerarnes lika löjliga som skamliga 
uppförande, att han, liggande i sängen, på rak arm skref sitt tragikomiska förspel: Be brutale Tdappere, hvilket 
utkom på trycket redan den 9 december. Detta blef Köhlers känbaraste straff, och hans kort därpå följande 
upphöjelse till generallöjtnant, elefanterriddare och dansk adelsman under namn af Köller-Batiner kunde icke 
rädda honom från det under sådana omständigheter mer än vanligt känbara missödet att höra sig kallas 
»Biirgerschreck» — efter den honom afmå-lande personen i förspelet. 

Bland Ewalds öfriga arbeten märkas de tvänne lustspelen Harlequin patriot skrifvet 1772 och Pcbersvcn-dene 
1773, af hvilket likväl intetdera var af någon större betydelse, då Ewald egentligen icke var sig själf, om han icke 
fick tala i allvarlig, helst högtidlig ton. Bättre lyckades han också i det heroiska sångspelet: Baläers död, som 
utkom 1775 och var det första^rbete som i Danmark var skrifvet på femfotade jamber. Stycket uppfördes på 
danska skådeplatsen 1778 och utmärker sig särdeles i de däruti inströdda sångerna för en ovanlig lyrisk fägring, 
och hans jamber anses fortfarande för de klangfullaste och mest fulländade som diktats på danska språket. Hans 
sista dramatiska arbete var idyllen Eiskerne, också skrifven på femfotade jamber och försedd med åtskilliga 
sånger, bland andra den bekanta: Kornj Kristian stod ved höjen Mast, som inom kort blef och ännu är danskarnes 
nationalsång. 

Bruten i förtid genom ansträngningar och förkylningar under sina soldatår, tillbragte Ewald sin mesta tid på 
sjuksängen, nästan förlamad af gikt och afled i Köpenhamn den 17 mars 1781, sedan han först hunnit fullända ett 
företal till sina samlade skrifter, hvilket ännu i dag anses som ett mästerstycke af dansk prosa. Sina sista år 
tillbragte han någorlunda bekymmerfritt, sedan han genom en af sina vänners försorg blifviträddad från den brist 
och nästan nöd, som för öfrigt följt honom under hela hans lif. 

Emellertid hade på den danska skådeplatsen det främmande dramat intagit en allt större plats, och i synnerhet var 
det den pseudo-klassiska tragedin som odlades där, och ofta fingo de inhemska skådespelarne kämpa med 
franska och italienska trupper som inkallades och understöddes af hofvet. 1772 blef teatern kunglig och stäldes 
under hofmarskalkens förvaltning. Bredal hade allt mer och mer gjort sig omöjlig, och det dröjde icke heller 
länge förrän både de främmande skådespelarne och den utländska klassiska tragedin och operan fingo göra 
honom sällskap. Detta senare utverkades egent-ligen genom norrmannen JOHAN HERRMAN WESSEES 
bekanta parodi Kjärlighet tiden Strömper, som uppfördes 1773 och genom sin blodiga satir på det uppstyltade 
och konventionela dramat samt den flacka operastilen gjorde dessa riktningar för framtiden omöjliga på den 
danska scenen. 

Wessel var född 1742 och kom 1761 till Köpenhamns universitet samt blef anstäld som teaterns öfver-sättare 
1779, sedan kammarherre Varnstedt året förut blifvit utnämd till teaterns direktör. 1776 uppfördes Wessels andra 
stycke, lustspelet: Eykkm hedre end Eörstånden, som likväl icke gjorde någon synnerlig lycka, antagligen därför 
att författaren här gifvit sig in på karaktärskomedins område, där hans kvickhet och glada lynne icke kunde spela 
så fritt och öfvergifvet som i den förr omnämda parodin. Utom öfversättningar af flera sångstycken har Wessel 
skrifvit ännu ett stycke 7603, hvilket dock icke blifvit uppfört; han är för öfrigt bekant också inom vår litteratur 
för sina versifierade komiska berättelser, af hvilka Smeden og Bageren m. fl. öfversatts eller efterbildats af fru 
Eenngren. Wessel afled den 29 december 1785, och danska skådeplatsen hedrade hans minne genom att till 
förmån för hans enka och son gifva inkomsten af tvenne föreställningar. Wessels betydelse för den danska 
skådeplatsen ligger väsendt-ligast däruti, att han genom sin kvicka parodi bidrogatt rensa den från det främmande 
smink, hvilket van-stälde de af hans store landsman, Eudvig Holberg, med så mycken omsorg utbildade nationela 
och folkliga dragen. Det står därför värdigt vid sidan af »Ulysses von Ithaca» och uppföres ännu ibland på den 
nya tidens scen, liksom det äfven uppförts hos oss och visat sig hafva humor och godt lynne tillräckligt för att 
kunna fängsla äfven nutidens teaterpublik. 

4. Adam Oehfenschfäger. (1779—1850.) 



Den 15 decenber 1797 debuterade på danska teatern i lustspelet »Fändriken» en adertonårig yngling, som skulle 
blifva af epokgörande betydelse för sitt lands dramatik, om ban också icke blef det för dess skådespelarkonst. 

Han hade en hög och ståtlig figur, ett vackert, lififullt ansikte och var full af glöd och inspiration; men en 
ohjälplig förlägenhet beherskade honom så fort han kom in i rampskenet, och sedan han försökt sig i ännu ett par 
debuter utan någon nämnvärd framgång, lemnade han året därpå teatern för att några år därefter på den uppträda 
som skapande, icke som åter-gifvatide konstnär. Ynglingen var Adam OEHLENSCHLÄ-GER »tronarfvingen i 
diktningens värld», — som Tegnér kallade honom — »ty tronen är Goethes» — och blef den man, som skulle 
skänka Danmark en nationell tragedi, liksom Holberg förut skänkt den ett nationellt lustspel. 

Den dramatiska produktionens utveckling i Danmark under de sista åren af i8:de seklet och de första af det 19:de 
betecknas på lustspelets område af Thaarups sångstycken, P. A. Hei bergs, T odes och Ealsens komedier, samt pä 
det högre dramat af Samsöes och Sanders sorgespel, af hvilka senare några hehandladenordiska ämnen, som 
fallet är med Dyveke, Erik Ej egod m. fl. Eör öfrigt beherskades repertoaren där som i Tyskland af Ifflands och 
Kotzebues borgerliga dramer, och man kan egentligen räkna den nordiska pånyttfödelsen från den höjning, som 
nationalkänslan erhöll genom den ärofulla sjödrabbningen på Köpenhamns redd den 2 april 1801, och från de 
väckande föreläsningar om den Schellingska filosofin som norrmannen Henrik St ef fens höll året därpå vid 
Köpenhamns universitet och hvilka väckte ett oerhördt uppseende. Bland dem som kanske lifligast påverkades af 
den snillrike föreläsarens teorier, var Oehlenschläger den som skald rikast utrustade, och han, som redan förut 
känt sig gripen af de nordiska ämnenas höghet och kraft, fick nu mod att lägga dessa fram i dagen. Hans första 
dikt i denna riktning, Guldhornene, blef epokgörande, och de följdes snart af andra ännu mera fulltoniga och 
storslagna. 1 de följande åren utkommo sålunda med korta mellantider Tors reise til Jotunhehn, Baldur hin gode 
och slutligen 1806, Hakon Jarl, den första af hans egentliga tragedier. Men det yar icke endast inom tragedin som 
han anslog nya strängar; hans rika skaldenatur gaf sig tillkänna äfven på den satiriska idyllens område med Sand 
Hansaft en-Spil, ett lustspel, i hvilket han uppträdde mot den kälkbor-gerliga nyttighetsteori, som hittills 
tillämpats inom konsten, samt i äfventyrdramat Aladdin dier Den förunderlige Eampe, där han på ett hittills 
oupphunnet sätt skref det af lyckan gynnade snillets poetiska historia. 

Hakon Jarl uppfördes första gången den 30 januari 1808, sedan den redan 1806 utkommit på trycket, och den 
verkan den gjorde från skådeplatsen var storslagen och framgången stormande. Med ungefär ett års mellaiv rum 
följde nu efter hvarandra tragedierna Palnatoke den 4 april 1809, Axel og Valborg 29 januari 1810, Cor-reggi°o 
29 januari 1811 och Stccrkodder 16 oktober 1812. 

Aren 1805—8 tillbragte Oehlenschläger utrikes, under hvilken tid han vistades dels i Tyskland, dels i Paris, där 
han sammanträffade med BAGGESEN, den bekante skalden och kritikern, författaren till Gjenganger-hrevene 
och bredvid Oehlenschläger själf en af Danmarks mest framstående författare. Den nu tämligen tydligt hos 
Oehlenschläger framträdande böjelsen att närma sig de tyska nyromantikerne, märkbar i synnerhet i hans efter 
hemkomsten författade tragedi Hugo von Rheins-berg, utsatte honom för Baggesens kritik och framkallade den 
sexåriga literära fejden mellan båda, en fejd som säkerligen bidrog till att återföra Oehlenschläger till den 
nordiska poesins område, ty det var under och efter den som han framträdde med sina bästa arbeten, de episka 
dikterna Helge och Nordens guder samt tra-gedierne Hagbarth og Signe, Eric og Abel, lustspelet Ere/jas Alter, 
hvilket senare dock först framträdde på scenen den 19 april 1828, medan »Eric og Abel» gafs redan 1821 och 
hans äfven här i Sverige uppförda tragedi Värmge?\*ne i Miklagaard den 17 november 1827. Understödd af 
särdeles framstående skådespelarkrafter, om hvilka mera längre fram, gaf Oehlenschläger på detta sätt en 
väckelse åt de nationella känslorna, som i mer än ett afseende måste verka pånyttfödande och stärkande och som 
särdeles för skådespelarkonsten var af bestående värde. 1 synnerhet var detta fallet med hans »Hakon Jarl», i 
hvilken han på ett storartad t, sant poetiskt sätt skildrar striden mellan hedendom och kristendom, den förra 
representerad af den mörke, hersk-lystne Hl ad ej ar len, som icke tvekar att offra sin egen son, den senare af den 
unge, fanatiske och kraftfulle Olaf Trygveson, som också går segrande ur striden. Eigurer sådana som Tora, 
jarlens öfvergifna älskarinna, den gamle smeden Bergthor och hans döttrar, den unge, dådkraftige Einar 
Tambeskiaelver och den fege darrande trälen Grib, som leker konung, torde i alla tider framstå som lysande bevis 



pä en poesi, kraft och sanning, hvilka icke behöfva frukta att förblekna inför nyare tragiska dikter, om dessa 
också gå på andra toner och försmå den retoriska prakt, som onekligen en och annan gång försvagar det 
dramatiska uttrycket. 

Utom i hans tvenne första tragedier, »Hakon Jarl» och »Palnatoke», i hvilken senare den nordiska vikinga- 
kraften får sitt poetiska förhärligande, klingar den danske Hedberg, Dramatik. 12skaldens på en gång så rika och 
så mångtoniga lyra skärast och klarast i hans snillrikaste ungdomsdikt »Aladdin», som hittills står oupphunnen 
inom den nordiska literaturen. I denna dikt uttalar Oehlenschläger oförbehållsamt sin äsikt om poesins väsende 
och om skaldens omedelbara kallelse att som ett lyckligt naturbarn intaga diktens tron, medan reflexionens son, 
enligt Hamlets uttryck, får »eftertankens kranka blekhet» utbredd öfver sina drag. Aladdin läser nämligen »i den 
gamle digters bog»: 

>Naturens muntre San är Lykken näst, 

Hvorefter Nattens Grubler, flitig, grunder, naar solen slukkes i det blege Vest, 
det finder han med Lethed ved et Under, — 

Fast ubegribeligt ham Lykken går i möde, mens han södt och sorgfrit blunder. 

Og deri Lykken netop jo beslaaer at den umiddelbar, ved skjulte kraefter hen til sin elskte Gjenstand sikkert når. 
Den kommer sel v, den vil ej gribes efter. 

Det hjälper lidt kun, at Du s»ge vil. 

Att du din tanke på dens ankomst hefter.» 

Skalden själf var just ett sådant lyckobarn, en Aladdin som eröfrade alla poesins rikedomar, alla dikters bästa 
skatter utan att söka efter dem, och man kan fritt säga att han gick utan ansträngning från seger till seger. Ännu 
länge strödde han omkring sig nya skapelser för scenen, och om de också icke alla uppnådde hans första 
ungdomsverks friska ursprunglighet och formskönhet, så buro de dock alla vittne om hans outtömligt rika fantasi 
och om en produktivitet som gick långt utom det vanliga måttet, i synnerhet för nordiska författare. 

Bland Oehlenschlägers öfriga tragedier märkas: 

TordensJciold, Dronning Margarete, Knnd den store, Olafden hellige, Erik Glipping, Amleth, Kiartan og Gudrun, 
Socrates och Dina; bland hans sångspel: Ludlams Hide, Böverborgen och Fisk er en m. fl. I Landet fundet og 
försvundet har han poetiskt skildrat Amerikas upptäckande af nordmännen långt före Kristoffer Kolumbus, och i 
åtskilliga idyller och lustspel sådana som Den lille Hyrde-dr en g, JErlighed varer laengst. Tvillingbrödrene fra 
Damask, Den lille Skuespiller, Riibezald, visade han en mångsidighet, men kanske också en lättvindighet att 
kasta sig öfver tämligen obetydliga ämnen, hvilka, om de också icke direkt skadade hans skalderykte, dock icke 
lade något till den berömmelse han med rätta förskaffat sig genom sina förnämsta verk. 

Hans »Aladdin» uppfördes, sedan den af andra händer inrättats för sceniskt framträdande, för första gången den 
17 april 1839, och blef Oehlenschlägers kanske vackraste triumf på den fosterländsk^ skådeplatsen. Ännu mindre 
än tvänne år före hans död, som inträffade den 20 januari 1850, uppfördes hans sista nordiska tragedi Kiartan og 
Gudrun, i hvilken man kanske icke utan skäl velat antyda att den åldrige skalden gjort ett, om också icke särdeles 
starkt betonadt försök att beträda den realistiska riktning, som Ibsen något senare så afgörande slog in på i sina 
»Kongs-emner» och »Härmaendene på Helgeland». Det finnes en ganska stor släktskap mellan Gudrun och 
Hjördis i den senare, och det är blott skada att den gamle skalden skulle, i sin hänförelr.e för Thorwaldsen, som 
då just var hemkommen från Rom, låta den gamle isländaren tusen år före hans tid förespå hans uppträdande. 
Bland alla Oehlenschlägers tragedier är »Hakon Jarl», förstlingen af den rika skörd som den danska skådeplatsen 
hade honom att tacka för, den som längst öfverlefvat honom, oberoende af alla smakens förändringar, oph som 
helt säkert ännu länge skall bära vittne om hans epokgörande betydelse för sitt lands dramatiska konst.5. Johan 
Eudvig Heiberg. (1791 —1860.) 



JOHAN Ludvig Heiberg, född i Köpenhamn den 14 december 1791, var son till den i det föregående omtalade 
författaren Peter Andreas Heiberg, hvilken, då sonen var 9 år gammal, till följe af den nya tryckfrihetslagen af 
den 27 september 1799, dömdes till landsflykt och den 7 februari 1800 begaf sig till Paris, där han afled först 
1841. Hans moder gifte 1801 om sig med den från Sverige landsförvisade K. F. Ehren-svärd-Gyllembourg, och i 
detta hennes nya hem växte gossen upp under särdeles gynsamma förhållanden, särskildt därför att en mängd 
snillrika och tongifvande män umgingos i huset och därför att alla andliga intressen därinom omfattades med 
kärlek och värma. Aren 1811 —12 vistades han i Stockholm hos styffaderns släktingar, och efter sin återkomst 
till Köpenhamn kom han i nära beröring med Baggesen, hvilket hade ett stort inflytande på hans utveckling. 
Redan 1813 utgaf han sina första arbeten, de två »marionettkomedierna» Don Juan och Pottemager Walther, och 
1817 slog han in på en alldeles ny väg genom det i Calderons anda skrifna dramat Dristig voret halv er vundet 
samt det mythologiska skådespelet Psyche, som han likväl icke fullbordade. 

Sitt första skådespel, Tycho Brahes spådom, fick Heiberg uppfört på kgl. danska teatern den 29 januari 1819, och 
det emottogs med bifall. Men ännu då hade han icke kunnat besluta sig för, om han skulle egna sitt lif åt 
medicinen, estetiken, poesin, naturvetenskaperna eller diplomatien Han vacklade mellan dessa olika lifsuppgifter, 
men tycktes luta mest åt den sist-nämda, för hvilken han ansågs vara särdeles lämplig till följe af sin kännedom 
om främmande språk, sin fina och eleganta personlighet och sina förnäma förbindelser. Under 3 år, 1819—22, 
uppehöll han sig hos sin far i Paris och studerade under denna tid den dramatiskatekniken på dess teatrar samt 
utbildade sig äfven i musikaliskt hänseende. Han skref under sitt vistande därstädes skådespelet Nina eller Den 
Vanvittige af Kjcer-ligheä. Hemkommen blef han ans tåld som lektor i nordiska språk vid Kiels universitet, och 
nu var det som han förberedde den revolution, som han inom kort skulle framkalla på den nationella dramatikens 
område. 

Det var den 28 november 1825 som han uppträdde med sin första vådevill, Kong Salomon og Jörgen Hatte¬ 
mager, och med den gjorde han på en gång epok i sitt lands dramatiska literatur, i det han återkallade den folkliga 
komedin till nytt lif och på samma gång gaf den en ny form att röra sig uti, en form som till den grad tilltalade 
den dåtida danska publiken, att den blef bestående för långa tider. Det var ju den Holbergska komedins äkta 
danska typer och figurer som på nytt, iklädda den nya tidens både dräkter och åskådningssätt, framträdde i all sin 
ursprunglighet och komiska naivitet, och deras framträdande fick en ny dragningskraft i det mästerliga sätt 
hvarpå den musikaliska skildringen af deras karaktärslyten och egenheter fram-stodo i ett urval af melodier, som 
smögo sig efter situationen och handlingen som ett lätt, förskönande draperi, hvilket icke dolde* utan endast 
framhöll i en idealisk belysning deras drag, till och med de mest burleska. Heiberg gick nämligen icke till väga 
så som de franska vådevillförfattarne, hvilka utan inre nödvändighet inkastade en kuplett här eller där, om den 
passade eller icke — blott därför att den eller den teatern endast fick gifva ett stycke om det var uppblandadt med 
sång — nej, han samlade hela situationen, så att säga. i en brännpunkt af antingen komisk eller idyllisk stegring, 
och där anbragte han nu kupletten, duetten eller växelsången, så att den stegrade ännu mera eller förklarade ännu 
bättre situationens mening. Den 28 november 1825 kommer därför alltid att blifva en bemärkelsedag i den 
danska skådeplatsens historia, likasom den 30 januari 1808, då Halcon Jarl uppfördes första gången, och den 26 
september 1722, då Den politiskeKandestöbei' för första gången gick öfver den nyöppnade danska scenen. 

Uppmuntrad af framgången, som var otvetydig, trots de ofta framträdande, till stor del obefogade 
anmärkningarna af kritiken, fortsatte nu Heiberg på den en gång inslagna vägen och strödde under de näst 
följande åren omkring sig sina kvicka och alltid med jubel mottagna arbeten: Aprilsnarrene, Recensenten og 
Dyret, Den otte og tyvende Januar, Et Eventyr i Rosenborg Have, De Uadskillelige, Kjöge Huskors, De Danske i 
Paris, Nej, Ja x>ch Emilies HjertehanJcen samt slutligen den lilla Bellmanska situationen: Ulla skal på bal, 4 
hvilken han tämligen tydligt pekar på Bellman som sin lärare och att det är på hans grund som han byggt den 
nya, nationella diktarten. Genom flera skrifter sökte han dessutom att för kritiken och publiken klargöra 
vådevillens uppgift och mening och utgaf i detta syfte först 1826 sin estetiska afhandling Om Vådevillen, sedan 
tidskriften Kiöbenhavns ftyveride Post och Intelligensblade, genom hvilka han påverkade och omskapade den 
allmänna smakbildningen. Det var här han uppträdde polemiskt mot Oehlenschlägers skaldskap och äfven i en 



skarp kritik mot Tegnérs »Frithiofs saga», liksom mot hela den nordiska renässansen i dess helhet. Men ifrån 
vådevillerna vände sig Heiherg snart på nytt till de toner som han framkallat i sin ungdom, och inom kort 
uppträdde han med det romantiska skådespelet Elverhöi, som han författade 1829 och som hos oss äfven är 
uppfördt under namnet Elf jungfrun. Detta stycke är i synnerhet märkvärdigt därför att det egentligen är ett 
tillfällighetsstycke och som sådant troligen det mest poetiska och fulländade som någon literatur har att uppvisa. 
Det är vidare märkvärdigt därför att här för första gången de nordiska folkmelodierna äro använda nästan 
uteslutande och i någon större utsträckning och att hela dikten därigenom fått ett bestående värde, som väl sällan 
kommit någon tillfällighetsdikt till del. Han skref vidare en dram i Calderons anda, Prindsesse Isahella, ett 
sagospel Alferne, som egentligen är en mästerligt utförd dramatisering af Tiecks novell»Die Elfen», samt vidare 
Eata Morgana och Nödde-knäkkerne, två estetiskt-filosofiska sagoskådespel; af nästan samma art är skådespelet 
Syvsoverdag, i hvilket han behandlar sagan om Valdemar Atterdag och Tove-lille, hvaremot hans sista 
teaterstycke: Valgerda, som i hufvudpersonen framställer en politiserande dam, är ett fullständigt lustspel. Han 
hade dessutom i en »apoka-lyptisk komedie». En Sjal efter döden, med den rikaste fantasi och sprittande 
kvickhet skildrat idélöshetens helvete, motsats till forntidens Hels rike, som var de fegas hemvist. 

Heiherg fästes redan tidigt vid teatern genom regeringens försorg. 1829 blef han anstäld som öfversät-tare; från 
1839 var ^an teaterns censor och ledde äfven styckenas instudering, och slutligen blef han teaterns chef under 
åren 1849—56. 

Detta skede i hans lif blef Heibergs bittraste tid. Allt som förut kännt sig träffadt af hans sarkasmer, hvar och en 
som drabbats af hans kvickhet och hans dräpande kritik, reste sig nu emot honom och gjorde hans direktörstid till 
en sannskyldig skärseld för den förut så uppburne och i följd däraf icke så litet känslige mannen. Till detta bidrog 
också icke så obetydligt hans egenskap af make till Danmarks förnämsta skådespelerska, hvilket gjorde hans 
ställning gent emot skådespelarne icke så litet obehaglig och skef. Heiherg var dessutom en allt för själfständig 
karaktär för att icke äfven som teaterledare hylla den riktiga satsen, att en bör styra en teater och att det är bättre 
att därvid göra sina egna misstag än att acceptera och utföra andras. Han lät icke inverka på sig af de många mel- 
lanspringare, som vid en teater alltid äro i rörelse, och därför fick han inom kort det ryktet om sig att han var en 
hänsynslös despot, som bara följde sina egna ingifvelser, utan att. rådfråga andras tycken. Ett faktum är 
emellertid, att under hans styrelse fanns mera plan och verklig grundsats både i repertoarens uppställning och 
arbetenas framställande än någonsin förut och att han mindre än någon annan tog notis om allt det kuliss-skvaller 
och alla de större eller mindre intriger,söm florerade inom teaterhusets väggar. Men de stannade naturligtvis icke 
där; inom kort döko de upp i tidningarna och bland stadsskvallret, och slutligen gick det så långt, att ett spektakel 
icke kunde inställas för sjukdomsfall, eller ett anslaget stycke ändras till ett annat, utan att man tog Heiherg 
personligen för huf-vudet därför och helt högt uttalade-att detta var hans fel och endast hans. 

Efter sju års direktörsskap tröttnade han slutligen vid alla dessa trakasserier och tog sitt afsked, hvarefter han 
fortsatte att vara teaterns censor som förut. 

Johan Eudvig Heiherg afled i Köpenhamn den 25 augusti 1860, och det dröjde icke länge innan en reaktion 
uppstod till fördel för hans minne som teaterledare. Man märkte att de nya kvastarne sopade mindre bra än den 
man hade förkastat, och Heibergs styrelsetid som direktör har nu länge sedan fått erkännande från håll, där man 
minst väntat det. Hans betydelse som skald, kritiker och grundläggare af en ny riktning inom sitt lands dramatik, 
erkännes villigt äfven af det nya släkte, som nu intagit domarsätet i smakens värld — och det är ju vackert så! 

6. Nyare danska författare. (1827—1880.) 

Bland Heibergs samtida författare och närbesläktade efterföljare på det dramatiska området i Danmark intager 
HENRIK Hertz ett framstående rum. Han uppträdde första gången den 13 mars 1827 med lustspelet Herr 
Bnrchardt og hans Eamilie, hvilket genast emot-togs med bifall, ett bifall som sedan gick i stigande för hvarje 
gång han återkom. Bland hans öfriga arbeten märkas: Elyttedagen, Kjcerlighed og Poli ti c. Amors Gemstregw, 
Den Yngste, Scheick Hassan, och först ochfrämst hans romantiska skådespel: Svend Ijyrings Hus, som med stort 
bifall emottogs af publiken och som länge kvarstod på repertoaren. Ämnet till detta drama är hemtadt från 



folkvisan och äfven dess versform är efterbildad denna. Kong Renés datter är därnest det mest bekanta och 
omtyckta af hans stycken och liksom det föregående uppfördt och med stort bifall mottaget äfven hos oss. Hertz 
var född den 25 augusti 1798 och afled den 25 februari 1870. 

JOHANNES Karsten Hauch var född den 12 maj 1790 i Fredrikshall, där fadern då var bosatt som amt-man 
öfver Smålenenes amt. Påverkad af Oehlenschläger, med h vil ken han snart kom i personlig beröring, uppträdde 
han i den Baggesenska fejden på Oehlenschlägers sida och började sitt dramatiska författarskap med det 
romantiska dramat Bosaura. På en utrikes resa drabbades han af en svår sjukdom, som gjorde honom till 
krympling för lifstiden, och under denna och näst följande tid skref han de historiska sorgespelen Bajazet, 
Tiberius och Gregorius den syvende, af hvilka endast Tiberius uppfördes, utan att likväl vinna någon framgång. 
Denna kom likväl i fullt mått hans Svend Grathe till del, och ännu mera befäste han sig i publikens ynnest genom 
skådespelen Marsh Stig, Söstrene paa Kinnekulle, Aren tabt och runden (öfversatt under namn af Gustaf Adolf 
och Seaton), Tycho Brahes Ungdom, Kongens Yndling, och Henrik af Navarra. Sina sista år tillbragte Hauch i 
utlandet och afled i Rom den 4 mars 1872. 

Hans Christian Andersen föddes' i Odense den 2 april 1805 och ämnade först egna sig åt teatern, men visade sig 
snart alldeles oanvändbar som skådespelare, hvaremot hans poetiska anlag väckte så mycket större uppseende 
och förskaffade honom välgörare, som beslöto att låta honom studera. Hans egendomliga skalde-begåfning 
gjorde honom inom kort till en erkänd storhet på sagans och äfventyrets område; men äfven för den danska 
skådeplatsen har han en icke ringa betydelse såsom lycklig författare till flera lustspel och allvarligare dramer, 
som länge bibehållit sig i allmänhetensynnest. Hans första dramatiska arbete var vådevillen Kjcerlighed på 
Nicolai Tciarn, som uppfördes första gången den 25 april 1829 och som sedan följdes af sago-komedin Agnete 
og Havmanden 1834, skådespelen Mu-latten och Maurerpigen 1840 samt sagolustspelen Mer end Perler og Guld 
1849, Hyldemoer 1851 m. fl., och den kvicka komedin Dm nye Barselstue 1850. Ander-sen afled i Köpenhamn 
den 4 augusti 1875. 

THOMAS OVERSKOU föddes i Köpenhamn den 11 oktober 1798 och blef 1823 anstäld som kunglig 
skådespelare vid den danska teatern. Han vann likväl icke någon större framgång som skådespelare, hvarför han 
afgick från scenen 1842, men blef i stället af Heiberg anstäld som sceninstruktör 1849 och kvarstannade, äfven 
sedan denne afgått som chef, på samma plats till 1858, då han råkade i delo med den nya direktionen och afske- 
dades från sin befattning. Som författare har han skaffat sig ett godt namn genom sina skildringar ur 
medelklassens och den lägre befolkningens lif, och starkt påverkad af Heiberg, skref han vådeviller, af hvilka 
flera gjorde stor lycka. Bland dessa torde nämnas hans första arbete för scenen. Tre Maaneder efter Bryllupet 
1828, Östergade og Vestergade samma år, Syjomfruerne i Charlott enlund 1836, En Bryllupsdags fatali teter 
1840, Pak 1845 och En Valg dag 1854. Af dessa äro de fyra sista öfversatta och gifna på svenska scener, under 
namn af Symamsellerna i gröngräset. Herr Klam eller bröllopsdagen. Bättre folk och pack och Ett 
riksdagsmannaval. Han har dessutom skrifvit folkkomedierna Capri dosa, öfversatt under namn af Urdur eller 
Neckens dotter, samt Eandens Overmand, hvilken under namnet Den ondes besegrare uppnådde mer än hundra 
representationer på Mindre, nuvarande Dramatiska teatern i Stockholm. Han har äfven utarbetat och utgifvit Den 
danske Skuepladses historie, som bär vittne om stor samlarflit och ett oerhördt arbete. Overskou afled i 
Köpenhamn den 7 november 1873. 

JENS CHRISTIAN HoSTRUP är född i Köpenhamn den 20 maj 1818, blef student 1837, tog teologisk examen 
1844 och blef 1855 prest i Silkeborg, hvarifrånhan 1862 förflyttades till Frederiksborg, där han verkade som 
omtyckt predikant till 1882, då han till följe af sjuklighet tog afsked från prestämbetet. Det var för 
studentföreningen som Hostrup skref sina första vådeviller eller »sangspil», som han själf kallade dem, men det 
dröjde icke länge förrän de framträdde från scenen, där de länge bevarat sin plats som friska och i hög grad 
tilltalande skildringar ur studenternas och medelklassens lif. Gjenboerne var det af hans stycken, som väckte 
största bifallet och som längst bibehållit sig i publikens gunst, h vil ket det delade med Eventyr paa . Fodreisen, 
som kanske också är Hostrups förnämsta arbete. Han har vidare skrifvit sångspelen Den Tredie, Den gamle 
Elsker, Intrigerne, En Sparv i Tranedands, Familietvist och Soldaterlöjer. Hostrup öfvergick senare till det 



allvarliga dramat och har i Tordenveir, Mester og Lcerling, Ästetish Sands och Dröm och Daad, ett skådespel på 
vers, visat att han äfven på detta område kunde åstadkomma värdefulla verk, om de också icke uppnå hans första 
arheten i glad lifsåskädning och käck natursanning, håda uppblandade med ett starkt framträdande romantiskt 
element. Ännu på senaste tiden har Hostrup framträdt med tvänne nya dramatiska arheten, det realistiska 
äktenskapsdramat Eva och lustspelet Under Snefog, hvilka tillika med de ofvan anförda sångspelen hlifvit 
öfversatta och uppförda på de flesta svenska scener. Hostrup lefver ännu i Köpenhamn, och man torde ännu 
kunna motse flera arheten af hans hand. 

Johan Karl Kristian Broshöll, född 1820, har under pseudonymen »Carit Et lar» författat åtskilliga dramatiska 
arheten, hland hvilka märkas: Tonne går i Krigen, Når solen går ned. Herr Eauge med den tunge Haand, 
Rörfuglen, TrccUecet och TordensJciold, af hvilka i synnerhet det sista gjort stor lycka. Når Solen går ned är 
under namnet I solnedgången med mycket hifall gif-vet på vår kungliga scen, medan där ännu uppfördes 
skådespel. 

ERIC BöGH, född i Köpenhamn 1822, hörjade sin hana som skollärare och kyrkosångare i Euglehergs socken på 
Själland, uppehöll sig sedermera i Sverigeunder fyra år, dels- som skådespelare vid ett danskt resande sällskap, 
dels som porträttritare. Vid ett hesök i Kristiania 1848 såg han en ganska slät originalvåde-vill göra lycka och 
fick därvid, som han själf säger, mod att uppträda som dramatisk författare. Som sådan har han också utvecklat 
en förvånande produktivitet och hvad mera är, haft en nästan exempellös framgång. Hans första arhete för scenen 
var en nyårsrevy, Nytårs-aften 1848—49, hvari han angrep antiskandinavismen, och med hvilken han vann en 
stormande framgång. Sedan han skrifvit ännu några flera stycken för Kristiania teater, återvände han på hösten 
1849 till Köpenhamn och uppträdde där som författare på Casino-teatern med en ny revy, Nytårsnat 1850, som 
uppfördes mer än 30 gånger å rad. Bland hans arheten märkas Huldrehakken (En midsommarnatt i Dalarne), Et 
mfoldigt Pigeharn, Jom frum, Eastélavnsgildet, Kalifen på Eventyr, En Kaprice, Geniet fra Odsherred och 
Kahinetssekreteren, samt en massa öfversättningar och hearhetningar, af hvilka de flesta hlifvit gifna på alla 
teatrar i de tre skandinaviska länderna. Aren 1855—60 hade Bögh den artistiska ledningen af Casinoteatern om 
händer och hragte den i konstnärligt hänseende till en hög ståndpunkt. Under de senare åren har han varit och är 
ännu anstäld som censor vid kungliga teatern i Köpenhamn. 

Meyer Aron Goldschmidt, född 1819, hade sin största betydelse som novellförfattare, men uppträdde äfven som 
dramaturg med skådespelen En Skavank, Rabbi Eliezer, I den anden Verden, Svedenborgs Ungdom, Den 
Deporterede och Engelskmänd i Indien, af hvilka den första och den sista uppförts på härvarande Dramatiska 
teater. 

Kristian Molbech föddes i Köpenhamn den 20 juli 1821 och framträdde i början af 49-talet med de romantiska 
dramerna Klintekongens Brud och Venus-bjerget, hvilka båda uppfördes på kungliga teatern. Hans tragiska 
drama Dante underkastades en skarp kritik af Heiberg, och till följe däraf afhöll han sig en längre tid från all 
egen dramatisk produktion. 1875 uppträddehan likväl pä nytt som dramaturg med lustspelet limte-skriveren, som 
han kallar »en Holbergsk studie», och 1877 med skådespelet Ambrosius, som gjorde en utomordentlig lycka och 
som äfven hos oss hlifvit ett omtyckt repertoarstycke. Han har sedermera skrifvit skådespelen Earaos Ring och 
Opad, utan att dock med dem vinna samma framgång. 1871—81 var han anstäld som censor vid kungliga teatern 
i Köpenhamn, under hvilken tid han råkade i en lång och hetsig polemik med den danska vensterpressen i 
anledning af sin kritik öfver Björnsons »Eeonarda», som icke antogs till uppförande. 

Ernst von DER Recke, född 1848, vann med skådespelet Bertrand de Bom med ens en framstående ryktbarhet, 
som dock icke förstärktes af hans senare arbeten, sorgespelen Kong Eiuvigild og hans sönner och Knud og 
Magnus, hvilka slogo betydligt mindre an. Hans släkting, Adolf VON DER RECKE, har tillsammans med Poul 
Chievitz författat flera vådeviller, bland andra Eor Ahor, lokaliserad och uppförd härstädes under namnet Af 
skämtet blef allvar, och dessutom öfversatt och bearbetat en mångfald af de senare årens repertoarstycken på de 
danska teatrarna. 

Bland de allra nyaste författarnamnen inom den danska dramatiska literaturen framstår i synnerhet EDVARD 



BRÄNDES, broder till kritikern och den framstående estetikern Georg Brändes, som en af de förnämsta. Hans 
äfven hos oss uppförda arbeten: Kjär-lighedt Et besög, Overmagt, utmärka sig för en skarp karaktäristik och en 
realistisk natursanning, som ställa dem särdeles högt bland nutidens dramatiska skapelser. EINAR 
CHRISTIANSEN och EREDERIK Bentzon äro också tvänne bland de yngste författarne, hvilka, den förre med 
Eindows Börn, Nerv och Broder Rm, den senare genom sitt kvicka lustspel En Skandale samt sina små 
stämningsproverb, af hvilka flera gifvits på dramatiska teatern, visat att Holbergs muntra verklighetssans och 
Heibergs fina satir ännu lefva kvar bland deras landsmän och lofva att i nya former komma det danskafolket att 
ifrån scenen känna igen sig själft, och detta, för att hänvisa på den präktiga devisen som länge tronat på den 
gamla och ännu tronar ofvan scenöppningen på den nya skådeplatsen: »Ej blot til Eyst!» 

XI Danska skådespelare. 

I. Inledning. 

Det första danska skådespelarnamn som möter oss är en kvinnas och egendomligt nog möter det oss på ett 
alldeles främmande område, nämligen det ryska. Det var under Czar Alexei Michailowitsch, år 1676, som detta 
danska skådespelarnamn plötsligt dyker upp bland det tyska teatersällskap, som denne komediälskande furste lät 
komma till Moskva, och det är antagligt att hon tillhörde den tyska hoftrupp som Eredrik III hade anstält i 
Köpenhamn och som vid Kristian V:s anträde till regeringen fick ett kungligt respass till Kiel, då den nye 
konungen på alla områden ville infora ett sparsammare regemente än hans fader. Hennes namn var Anna 
Poulsen, och hon omtalas i Tietz bidrag till den ryska teaterns historia som »den förträffliga skådespelerskan» 
från Köpenhamn. I de danska teaterannalerna omnämnes hon likväl icke vidare, och det namn som därnäst möter 
oss är en främlings, som likväl blef af stor betydelse för den danska skådeplatsen, hvars första försök han var med 
om att grundlägga. Denne man var RENÉ MONTAIGH, som inkallades från Erankrike för att inträda i den 
franska hoftrupp, h vil ken i början af i8:de århundradet underhölls af den danske konungen Eredrik IV. Montaigu 
var af god familj och en mycket belefvad och godmodig man, som genomsitt intagande sätt gjorde sig så omtyckt 
af kungen, att han blef hedrad med dennes särskilda uppmärksamhet och ofta nog om aftnarne, när han lyckats 
behaga majestätet med sitt spel, kallades att infinna sig vid taffeln för att uppvakta bakom konungens stol, 
hvilket ansågs för en stor ära. Montaigu var enkling, då han ankom till Köpenhamn, men gifte sig sedan med ett 
danskt fruntimmer, som talade så utmärkt franska att äfven hon anstäldes vid truppen omkring 1717 och 
räknades bland dess förnämsta skådespelerskor. 

Tillsammans med de förut under Holberg uppräknade skådespelarne utgjorde Montaigu och hans hustru den 
första danska skådeplatsens konstnärer, och när denna skådeplats åter öppnades den 16 december 1748, skedde 
detta naturligtvis med en helt ny personal, bland hvilka märkas skådespelarne CEEMENTIN, EONDEMAN, Als, 
Hortulan, Reerslew, Rose, Örsted och MUSTED samt skådespelerskorna Mad. EINCKWITZ, Jfr. Böttger, Jfr. 
Thielo och Jfr. Rose. Bland dessa var Clementin den förnämste af de under Holbergs egen ledning utbildade 
aktöYerna, hvilka nästan alla voro unga studenter — något som sedan bibehållit sig i Danmark, mera än kanske i 
något annat land, och i synnerhet i vårt, där fåtalet af skådespelarne varit lyckliga nog att få en bildad uppfostran. 
Bland andra namn som möta oss från denna tid äro JER. HOESTS, sedermera Mad. Eund, hvilken skall hafva 
varit en af danska teaterns allra bästa subretter, och Mad. RoSEN-KIEDE, om hvilken i det föregående är taladt 
och som då för första gången införde detta berömda namn i Danmarks teaterhistoria. — Den af de unga 
skådespelerskorna som visade de största anlagen och som mest omfattades af publikens ynnest var Jfr. THIEEO, 
dotter till den tyske entreprenören af teatern. Hennes plötsliga frånfälle, några dagar efter Holbergs, väckte den 
största bestörtning och en allmän sorg öfver hela staden, medan den store komedidiktarens död däremot gick 
tämligen spårlöst förbi. Men hennes dödsfall inträffade också under särdeles hemlighetsfulla och romantiska 
omständigheter, hvilka jag här vill anföra, för att gifyaett begrepp om den tidens seder. Jfr. Thielo hade en nära 
förbindelse med en baron Korff och hon hade en dag skrutit för en af sina väninnor öfver att hon hade så mycken 
makt öfver sin tillbedjare, att hon skulle kunna locka ur honom den viktigaste diplomatiska hemlighet, om hon 
bara ville. Väninnan menade att om hon också kunde det, så skulle hon ändå aldrig kunna förmå honom att tala 
om hvad de hade för sig hos frimurarne, inom hvilken orden baronen hade en hög grad och dit han ofta gick. Jfr. 



Thielo slog vad om att hon skulle kunna det, och då haronen nästa afton koin till henne, lyckades hon också 
verkligen genom användande af all sin älskvärdhet och alla sina konster att få honom att tala hredvid munnen. 
Gången därpå var hon inte allenast oförsiktig nog att på ett löjligt sätt göra efter de ceremoniella tecken han 
anförtrott henne, utan att också omtala vadet och att hon för att vinna det, varit tvungen att herätta alltsammans 
för sin väninna. Korff hlef håde förlägen och full af harm öfver hennes förräderi; men han dolde sin förargelse 
och svarade kallt att hon måtte tala i yrsel, ty något sådant hade han aldrig sagt. Hon måste således lida af någon 
häftig feher och för att rädda sitt lif måste hon underkasta sig en åderlåtning. Det hjälpte inte att hon försäkrade 
sig vara fullkomligt frisk, han påstod att, om han inte för hennes eget t>ästa skulle vidtaga ännu strängare 
åtgärder, så måste hon låta åderlåta sig af hans kammartjenare, som var hemma i konsten. För att inte mista en 
gifmild älskare, gaf hon till slut efter, kammartjenaren kom och åderlät henne så, att det hlef hennes död. Denna 
historia, som mycket hemlighetsfullt hviskades från den ene till den andre, troddes då för tiden allmänt och 
väckte det oerhördaste uppseende — men naturligtvis ingen fråga om någon undersökning af det rätta 
förhållandet. 

Sedan den danska skådeplatsen 1772 hlifvit kunglig, och Clementin aflidit tre år därefter, möter oss namnet 
FREDERIK SGHWARTZ som ett af de förnämsta. Han var född den 15 juni 1753, och kom som gosse in i 
hallettskolan samt utmärkte sig först som en särdeleslofvande dansör, h vil ken dock snart öfvergick till talscenen, 
där han debuterade i en af Eondemanns hästa roller och gjorde mycken lycka. Endast den förut omtalade 
Rosenstånd yttrade sig i »Den dramatiske journal» mycket strängt om honom och klandrade icke allenast hans 
organ, utan heskylde honom också för onatur, öfverdrift och grimaserande. Schwartz hlef först ursinnig öfver 
kritiken, som han ansåg allt för skarp och orättvis; en af hans vänner, som han hade stort förtroende för, medgaf 
också att det kanske var så, men att den framkallats af det öfverdrifna hifallet, och att den nog hade sin goda 
grund, hvarför den unge skådespelaren så småningom lugnade sig och föresatte sig att han nog skulle hortarheta 
sina hrister, så att ingen om tre år skulle kunna märka att han någonsin hade haft dem. Och detta lyckades 
honom. Han hlef icke allenast själf en utmärkt skådespelare, utan också en utmärkt instruktör, som under loppet 
af många år uppfostrade de nyantagna krafterna och på detta sätt till nyare tider fortplantade de Holhergska 
traditionerna från Clementins, Eondemanns och Roses dagar. 

Den 6 oktoher 1777 debuterade som Orosman i »Zaire» en 22-årig norsk student, som sedan hlef en af danska 
skådeplatsens berömdaste skådespelare. Det var MICHAEE ROSING, som af kärlek till en ung skådespelerska, 
JER. OESEN, gaf sig till teatern och som med brinnande ifver bekämpade alla hinder hvilka stodo honom i 
vägen. Bland dessa var hans norska dialekt, hvilken var mycket stötande för köpenhamnarnes öron och som han 
därför först och främst måste söka att arbeta bort. Stämman, som ifrån början var svag och otillräcklig, öfvade 
han genom outtröttlig flit upp till ett malmfullt, omfångsrikt och efter hans vilja böjligt organ, som egde en 
sällsynt kraft att tränga till hjärtat. Han var af naturen ämnad till tragisk skådespelare, men som denna konstart då 
var mycket sällan representerad och icke just af särdeles framstående arbeten, måste han utbilda sig för komedin 
och i synnerhet för dess älskare, i hvilket fack han också hlef en af tidens utmärktheter. Eyra månader efter sin 
debut gifte hanKUlllCUlCI lid ^ UuIVIjljii til rva m j _ |Q 

rikar nes representant, EOERSOM, som debuterade oktober 1798 och som i synnerhet utmärkte sig 
naturmenniska samt i de Iflflandska OC^O^Ptze^ueci.a skådespelens älskareroller, han var också o£n dan _ 
teaterns första Hamlet; samt skådespelerskorna CAROk. 

Devagge, Catharine Möller och Inger Aslev. ivo- 

penhamnspublikens stora favorit bland skådespelerskorna var likväl Eru Walter, född Halle, hvilken hade som 
aktris och sångerska visade en med den mest framstående talang förenad personlig älskvärdhet, som intog alla till 
hennes fördel. Intriger till förmån för den nenne underlägsna JER. MÖEEER gjorde likväl hennes anställning vid 
den danska teatern långt ifrån behaglig, och efter en mängd trakasserier, hvilka här skulle blifva allt för vidlyftiga 
att omtala, tog hon sitt parti ocn flydde Öfver till Sverige i sällskap med den tyske musikern Miiller. De gifte sig 
i Helsingborg och fortsatte sedan färden till Stockholm, där ERU MljEEER af Gustaf III engagerad.es vid hans 



ny upprättade opera, vid h vilken hon i flera år lyste som en stjärna af första ord- 

CaROLINE Devagge gifte sig med den omtyckte skådespelaren Preisler, och under detta namn intager hon ett 
framstående rum hland de danska sl<ådespeler-sfrorna från förra århundradets slut. 

ningen.2. Peter Jörgen Frydendahl. Johan Kristian Ryge. 

(1786—1842.) 

PETER JÖRGEN ERYDENDAHE föddes i Köpenhamn den 18 oktoher 1766 och debuterade vid 20 års ålder 
som älskare i Belconrs roll uti »Westindiefararen». Han gjorde dock endast måttlig lycka som sådan, och det var 
först sex år senare, eller 1792, som han hörjade utföra komiska roller och så småningom utvecklade sig till en i 
hög grad användbar skådespelare. Till följe af någon misshällighet med direktionen, som utfärdat ett för 
skådespelarne, enligt deras åsikt, nedsittande reglemente, afgick Frydendahl från teatern 1793, men återinträdde 
där 1795, och från detta år kan man räkna hans egentliga betydelse som en konstnär af första ordningen, i 
synnerhet i utförandet af komiska karaktärsroller, men äfven som tragisk skådespelare och sångare. Som en af 
hans förnämsta roller från denna tid anföres Kristian II:s i Samsöes »Dyveke», där han skildras som »en 
majestätisk figur, kunglig i sin uppbrusande vrede och lidelse, ädel och aktningsfull i sin kärlek». 

Vid 34 års ålder skildras Frydendahl på följande sätt af Overskou i »Den danske Skuepladses hi-storie»: Han var 
af smidig och utmärkt vacker kropps-byggnad, hade mörkbrunt, krusigt hår och ett mycket ädelt ansikte med sto 
a, klara och lifliga ögon, lätt krökt näsa och en behaglig mun som både kunde le godmodigt och uttrycka en med 
värdighet blandad stränghet. Hans hållning var behaglig, hans gång lätt och hela hans yttre manligt skönt, 
intressant och imponerande; därtill egde han också en särdeles tydlig, stark och malmfull stämma. Hans område 
var i hög grad vidsträckt: utsväfvande unge män, lättsinniga galenpannor, lugna, värdiga älskare, fina och 
eleganta lika väl som dumt inbilska världsmän, listiga, enfaldiga, löjligt förälskade, giriga eller godmodiga 
gubbar hade alla i honom en framställare, som med beundransvärdsäkerhet och originalitet uppfattade rollens 
hela väsen. Han studerade den individualitet, som han ville gifva personen, med sådan omsorg, att en hvar af 
hans roller stod som en klar, bestämdt tecknad och illusoriskt målad karaktärsbild, som var högst olika alla hans 
andra skapelser i samma riktning. Ensamt af militärer skapade han ett helt galleri, af hvilka hvar och en figur 
hade så fullständigt sin egendomliga prägel, att det icke emellan dem fanns den minsta likhet, utom däruti att de 
alla voro soldater från topp till tå. Baggesen, som under sina resor sett de förnämsta utländska teatrar och deras 
skådespelare, kallade honom: »den största nu lefvande komiska skådespelare i Europa» och säger om honom 
följande: »Det karaktäristiskt ypperliga i Fryden-dahls framställning af komiska figurer, är den nästan obegripliga 
fulländning af alla, äfven de minsta drag, och det fullkomliga sammanhanget mellan alla moment, i en lätt liksom 
af sig själf framböljande finhet, som ger till och med det barocka behag och gör själfva karrikaturen till ideal. 

Han spelar icke så mycket sin roll, som icke mera rollen synes spela honom.» 

Men som allt menskligt, hade äfven Frydendahls konst sin begränsning. Den känsla han inlade i sina karaktärer 
ur hvardagslifvet var icke alltid hjärtlig och gripande, och han tillät sig ofta öfverdrifter i synnerhet när han hade 
bönder att framställa. Han kunde, till och med i sina yppersta roller, icke alltid motstå lusten att inmänga upptåg 
och löjligheter, eller att gifva luft åt sin sprittande kvickhet, äfven om den passade aldrig så illa. 

När Oehlenschlägers »Hakon Jarl» öppnade raden af de nordiska tragedierna, öppnades också på samma gång ett 
nytt fält för Frydendahls skådespelartalang. Han var den första HJadejarlen, liksom han var den första Harald 
Blåtand i »Palnatoke», och både som den kraftfulle hednajarlen och den förste kristne danske konungen gaf han 
präktiga, skarpt utmejslade figurer, hvilka icke så litet bidrogo till att från första stunden förskaffa den nya 
riktningen ett lefvande bifall.Från 1816 var Frydendahl anstäld som elev- och sceninstruktör vid teatern, och från 
denna tid berättas om honom en anekdot som är betecknande nog och därför förtjenar att anföras. Eli ung 
skådespelare med mera själfför t roende än talang, uppträdde som prins i ett af den tidens skådespel, och efter 
slutadt spektakel vände han sig till Instruktören och frågade honom hvad han tyckte om hans sätt att utföra 
rollen. »Jo,» svarade Frydendahl helt torrt, »hvis De en to, tre år igennem får gå her og spille Konger og 
Prindser, så vil De med ttden blive en udmärket Betjent.» 



Den 2 oktober 1835 uppträdde Frydeidahl för sista gången sedan han under våren och sommaren varit farligt 
sjuk, och han spelade då officerns roll i 4:de akten af »Barselstuen». Han mottogs med jublande bifall, och när 
han gick ut från scenen förnyades bifallet, men i kulissen sjönk han matt och nästan andlös i armarne på de 
kringstående, som kommo emot honom och förde honom till en stol. »Nej, det är slut med mig, jag duger inte 
mera!» sade han när han återfördes till sitt hem, där han afled den 20 april 1836, lemnande efter sig minnet af en 
stor konstnär och en rikt begåfvad man, hvars like den danska nationalteatern icke så snart skulle kunna uppvisa. 

Johan Kristian Ryge föddes den 8 februari 1780 i Köpenhamn och egnade sig först åt en helt annan bana än 
skådespelarens, på hvilken han sedan skulle vinna så stor ryktbarhet. Han blef student 1795 och som sådan 
studerade han medicin, ehuru han på lediga stunder gärna uppträdde som skådespelare på sällskaps-teatrar och i 
privata kretsar, samt äfven gaf sig in till teatern i Odense 1801. Men då denna teater året därpå upphörde och han 
dessutom kommit i delo med sin familj, som endast ogärna kunde se honom kasta bort sin framtid som läkare för 
att i stället blifva skådespelare, blef han för en tid skollärare i Svendborg, men återtog snart sina studier och blef 
medicine kandidat i Kiel 1805 samt doktor året därpå, hvarefter han en tid praktiserade som läkare i Cappeln och 
sedan blef stadsläkare i Flensborg, där han inom kort förvärfvadesig en mycket stor praktik. Han gifte sig under 
denna tid och ehuru lusten för teatern ännu lefde kvar inom honom, trodde nog både hans familj och kanske 
äfven han själf, att han skulle nöja sig med att endast enskildt utöfva skådespelarkonsten, utan att åt den egna hela 
sitt lif. Men när danska teaterns direktion 1812 utfärdade ett offentligt upprop, hvaruti den sökte nya skåde- 
spelarkrafter till den nationella scenens stöd och för-kofran, blef lusten Ryge för stark, hvarför han vid 31 års 
ålder anmälde sig till debut, och trots allt uppseende och alla motverkningsförsök vidhöll han sin en gång fattade 
föresats. En medicine doktor skådespelare! Det var något hittills oerhördt i teaterns annaler, och medan den lärda 
världen skrek på skandal, direktionen tvekade och vännerna afrådde, förberedde sig Ryge på sin debut, som 
också egde rum torsdagen den 22 april 1813, då han uppträdde som Palnatoke i Oehlen-schlägers tragedi. Enligt 
sammanstämmande omdömen om detta hans första uppträdande, »imponerade han genom en sådan 
hjälteskepnad, röst, styrka och tragisk ton och patos, att hans framträdande var något alldeles nytt och 
egendomligt storartadt på den danska skådeplatsen.» 

»Kraft och till och med kro.ssande hjältekraft, är det karaktäristiska hos denne skådespelare,» säger Bag-gesen, 
»och hans egendomliga stil är den stora.» Och så var det äfven; den raske, kämpahöge vikingen, djärf och stolt, 
käck och besinningsfull, väldig när han bjöd, herkulisk i sitt uttryck af harm och vrede, var för åskådarne något 
alldeles häpnadsväckande nytt; Ryge blef intressant bara vid att visa sig, och när han i de stigande scenerna höjde 
sig, fri, stark och majestätisk till sin fulla storhet, ryckte han alla med sig. Hans andra debut som Hakon Jarl, var 
ännu ståtligare. Särdeles väckte hans slutscen i tredje akten med Olaf Trygvason ett oerhördt jubel. Den kraft och 
energi med hvilken Ryge återgäf repliken: 

»Det sista väljer jag, det sista, Olaf!» 

den fasthet och öfvertygelse som uttryckte sig i röstens styrka, ordens breda betoning, och den lugnt 
stoltaställning han därvid intog, framkallade en oerhörd bifallsstorm, som på nytt och uthållande vidtog efter 
sedan han slutat akten med sitt väldiga: 

»Ha! Tor skall splittra korset med sin hammar!» 

Man kan lätt förstå den hänförelse som framkallades af en sådan mans framträdande. Hjälten för de nordiska 
tragediernas rätta återgifvande var funnen, skalden hade funnit den skådespelare, som bäst af alla kunde gifva 
icke allenast kött och blod, utan äfven ande och själ åt hans storslagna gestalter. Eika lätt kan man väl också 
förstå att detta entusiastiska mottagande redan vid första stegen på den svåra banan skulle hos Ryge alstra en 
själfuppskattning, som, om den också icke var stark nog att hindra hans utveckling, ty därtill var han för 
konstnärligt anlagd och därtill älskade han siti konst för mycket, inom kort skulle göra honom till en i hög grad 
svårhandterlig medlem af den danska nationalteaterns personal och en pröfvosten för direktionernas tålamod. 

Bland andra idéer som Ryge hade var också den att han, mer än till något annat, dugde till sångare. Hans 



sångsjuka gjorde det för honom mycket viktigt att hans tredje dehut hlefve ett sångparti, och som det just i det då 
nya stycket »Slottet Montenero» fanns en tyrann, Ferrando, som enligt direktionens åsikt kunde inrangeras under 
hjältefacket, så fick han den att utföra. Han utförde den också som en riktig tyrann, och han sjöng den så att han 
kunde spränga örhinnorna på puhliken; men han var på samma gång så ängslig att räkna takten under sången, att 
han för den skull glömde allt annat och stod stilla nere vid rampen med de stirrande ögonen oaflåtligt fästa på 
kapellmästarens taktpinne. Direktören, grefve Holstein, sade efter representationen: »Låt honom hara springa 
galenskapen af sig, så få vi i honom den stoltaste paradör; men älskare hlir han aldrig, det kan jag redan mycket 
väl se på hans tyrann!» 

Från det ögonblick Ryge hlifvit anstäld vid teatern, drefs han af sitt temperament att vilja hafva inflytandepå allt 
hvad som angick den, vare sig att det hörde till det konstnärliga eller ekonomiska området. Man visste att han 
hade gedigna kunskaper, att han gjort konsten ett offer af ett ganska indräktigt ämhete, och detta tillika med den 
imponerande säkerhet hvarmed han uttalade sig i alla frågor, förskaffande honom inom kort en ovanligt stor 
personlig respekt, i synnerhet hos direktionen. Han var alltid uppfyld af idéer till nyheter, som i hans tanke skulle 
gagna teatern eller ingifva puhliken större intresse för den. En af dessa torde här höra anföras för dess 
egendomlighets skull. Puhliken skulle inte få applådera — så länge stycket spelade skulle hvarken hifall eller 
misshag få gifvas till känna; den har kommit för att se och höra, inte för att spela med. Men sedan stycket är slut, 
införas två maskiner på scenen. I den ena komma alla de spelandes namn fram, det ena efter det andra; medan nu 
ett namnstår där, rullar den andra maskinen långsamt upp omdömet från dåligt till utmärkt; vid hvarje omdöme 
applåderar puhliken så som den anser att den namngifne spelat, resultatet upptecknas i kulissen af regissören och 
två delegerade, hvilka införa det i teaterns journal, hvarutur det delgifves tidningsredaktionerna! På det sättet, 
menade Ryge, har man en tillförlitlig dom, som står fast gent emot pressen och som genom att hevaras, länder 
skådespelaren till heder, äfven sedan han är horta! 

Den ganska riktiga iakttagelsen att skådespelarne i hög grad skada effekten af sin framställning genom att göra 
sig så hekanta för puhliken, att denna under uppträdandet kommer att reflektera öfver den spelandes personlighet 
och sociala förhållanden, förde Ryge pä en annan idé, som han omfattade med den största ifver och förkärlek. 
Han ville nämligen att teatern skulle för sina artister hygga upp ett särskildt hus, i hvilket de skulle erhålla en 
efter hvar och ens konstnärliga betydelse och familjens storlek afpa^sad lägenhet, mer och mindre elegant på tre 
till sex rum och utanför hvilket skådespelarne inte borde komma annat än i högst nödvändiga fall, hvarför till 
huset skulle höra enstor trädgård för promenader, förlustelselokaler och^ handelsbodar. 

»Det är sant att det kommer att kosta teatern en ansenlig summa!» medgaf han, »men den tages snart igen genom 
ökade inkomster. Föreställningarna få naturligtvis mycket mera intresse, när publiken hvarken vet hur 
skådespelarne se ut eller bära sig åt utanför scenen — och tänk hvad det skulle vara för en fördel för hvar och en 
att få fri bostad!» 

»Gud bevare oss!» utbrast fru Lund, en af aktriserna, förskräckt; »det kan vara krångel nog, när vi samlas t ill 
repetitioner och spektakler; skulle vi nu bo år ut och år in i en kasern med hvarandra, så blef där väl inte ro en 
minut 1» 

»Det har ingen fara,» försäkrade Ryge, »där skulle naturligtvis vara en intendent för att öfvervaka ordningen 1» 

»Ja, ursäkta, goda doktorn 1» svarade hon, »men det får inte vara ni, för då få vi nog taga polisen till hjälp mot 
öfverhetenU 

Oberäknadt dessa och liknande hugskott var Ryge, som skådespelare betraktad, en af de förnämsta utmärkt-heter 
vid den danska skådeplatsen. Han uppträdde äfven på flera af Tysklands teatrar och skördade stort bifall. Bland 
hans senare roller märkas Kung Lear, Macbeth och en af hans allra förnämsta, Simeon i Méhuls »Joseph i 
Egypten», i hvilken han gaf den mest gripande bild af de stormande samvetskval, som beherska denne den mest 
olycklige af Jakobs söner. 

Ryge utnämndes till instruktör vid scenen 1829 och dog den 29 juni 1842, efterlemnade minnet af en ovanligt 



rikt utrustad konstnär, som heller icke försummade något tillfälle eller skydde någon möda för att ännu mera 
utveckla de gåfvor han fått af naturen, på samma gång som han aldrig glömde att hevaka sina fördelar. 

Hedherg, Dramatik. 133. Peter Nikolai Nielsen. Ludvig Joachim Phister. 

Kristian och Adolf Rosenki/de. Vilhelm Conrad Holst. Kristian Mantzius. 

(1795—1879.) 

NIELSEN föddes den 28 juni 1795 i Hilleröd och var först militär. Han hlef 1811 löjtnant vid artilleriet, men 
drefs af sin håg för teatern att taga afsked 1820, hvarpå han samma år med stor framgång debuterade på kgl. 
teatern. Nielsen ville först utföra ett par roller på försök, innan han på fullt allvar hestämde sig för att hlifva 
skådespelare; men detta visade sig snart omöjligt, ty teaterdirektionen tordes icke inlåta sig med en person som 
har port’épée. Det var icke ens utan hetänkligheter, som den gick in på att i hemlighet låta honom aflägga ett 
prof. Men då detta hade ett så tillfredsställande resultat, att han fick muntligt löfte om anställning med 400 
rikshanksdalers lön, sedan han visat sig vara fullständigt löst från sina militära plikter, hegärde han, som förut är 
nämdt, sitt afsked, och först då detta var heviljadt, ingick direktionen med ansökan om hans anställning, hvilken 
beviljades, likväl med Erederik VLs egenhändiga tillägg i resolutionen, att »direktionen ålades att på plakat och 
affischer endast och allenast benämna honom vid sitt namn, utan att hans karaktär som löjtnant finge anföras». 

En afskedad militär behöll annars sin officersgrad i hvilken civil ställning som helst; men här fingo skådespelarne 
således en kunglig stadfästelse på att de betraktades såsom stående utom den vanliga, borgerliga ordningen. 
Redan när det talades om att Nielsen ämnade gå till teatern, hade kungen mycket ifrigt sagt till Holstein: »Som 
löjtnant kan han inte spela komedi; tänk bara, om någon skulle hvissla åt honom!» 

Nielsen debuterade som Axel i »Axel och Valborg», och det var ingen som hvisslade åt honom, hvarken dåeller 
sedan. Han öfverraskade i Axels roll genom sin ungdomliga, kraftfulla, äkta nordiska hjältefigur, sitt vackra 
hufvud med de öppna, regelmässiga dragen och sin härliga stämma, som var böjlig och fyllig, rik på de finaste 
nyanser och den klangfullaste malm samt en förvånande styrka. Hans andra debut var som Eigaro i 
Beaumarchais’ »Barberaren i Sevilla», men den utföll icke fullt så tillfredsställande som den första. De öfriga 
rollerna under hans första teaterår utgjordes af ett par figurer ur det borgerliga lustspelet, och äfven i detta 
visadeo han att han var på sin plats. 

Aret därpå firade han en glänsande triumf som Einar Tambeskicelver i »Hakon Jarl». En äkta nordisk, af helsa 
och kraft svällande yngling; käck, älskvärd, öfvermodig och sorglös i sitt väsen; lätt, fri och kraftfull i sin diktion, 
hade han allt för sig för att fängsla publikens uppmärksamhet och eröfra dess sympatier. Och äfven som sångare 
fick Nielsen icke så ringa betydelse för teatern, i synnerhet under de första tjugo åren af sitt konstnärslif Hans 
första sångroll var Domarens i »Eigaros bröllop», senare utförde han, bland flera hufvudpartier, Eeporellos i 
»Don Juan» och Jacobs i »Joseph i Egypten». Det dröjde icke länge förrän han inom det högre dramat öfvergick 
till sådana roller som Hakon Jarl, Kung Eear och Macbeth, medan han därjämte på ett utmärkt sätt återgaf figurer 
både ur den franska och den Holbergska komedin. 

Hvad Nielsen särskildt lade vikt på och mest full-ändadt utvecklade, var sin stämma. Han var också utom scenen 
känd och erkänd som en utmärkt dekla-matör. Däremot anmärkte man emot honom, att han mindre vinnläde sig 
om den kroppsliga smidigheten och rörelsernas skönhet och harmoni. Kanske får detta tillskrifvas den 
omständighet, att han icke, liksom de flesta danska skådespelare, fått sin första uppfostran i ballettskolan. 

Nielsen besökte tvänne gånger Sverige och gaf flera gästroller i Stockholm 1857—58 samt hyllades med stort 
bifall. Särskildt hågkommas af äldre teatervänner hans Hakon Jarl och hans Markis de la Seigliere.Aren 1829— 
49 var han regissör vid Köpenhamns kungliga teater, och 1855 erhöll han titel af professor. Orolig och full af 
ärelystnad, var han likväl icke nöjd med den aktning och beundran, han åtnjöt som konstnär; han sträfvade efter 
att utöfva inflytande äfven på ledningen af teatern och kom därigenom ofta i konflikt med sina direktörer och 
särskildt med J. E. Heiberg. Han af-gick också från teatern 1854, men anstäldes där ånyo efter Heibergs afgäng 
och kvarstod sedan till sin död, som inträffade den 13 mars 1860. 



Den konstnär, som mera än någon annan bidragit till den danska skådeplatsens ära under loppet af nästan ett halft 
sekel, är LUDVIG JOACHIM PHISTER, hvilken vid tio års ålder intogs i teaterns dansskola och under denna tid 
äfven uppträdde i gossroller. Han föddes i Köpenhamn den 23 maj 1807, spelade år 1825 Holbergs »Den 
pantsatte Bondedreng» med mycket bifall och blef anstäld som kunglig skådespelare 1829 samt utvecklade sig 
snart till en af Danmarks yppersta komiska skådespelare. Främst och förnämligast glänste han under en lång tid i 
Holbergs Henriks rotter, hvilka han återgaf med flödande godt lynne och en rikedom af fina nyanser och 
sprakande kvickhet, som gjorde dem till verkliga glansroller och icke litet bidrogo till att de i mycket föråldrade 
lustspelen bibehöllo sig friska och oförvanskliga i publikens ynnest. Äfven åt Jeppe på Bjerget gaf han ett 
mästerligt utförande, på samma gång som hans rika begåfning gjorde honom omistlig både i det nyare franska 
skådespelet och i de danska lustspelen och vådevillerna, i hvilka han uppträdde både i allvarliga och burleska 
roller. Phister hade en ovanlig förmåga att träffa den karaktäristiska kärnpunkten i hvarje roll, och han visste 
alltid att efter rollens fordringar ända till mästerskap lämpa sitt yttre och sin stämma, så att han i hvarje olika 
uppgift var en helt olika uppenbarelse. Hos honom fanns icke detta spelande på den egna personligheten, som 
man annars så ofta får iakttaga på de flesta scener; Phister hade gjort hela sitt väsende till ett i hög grad smidigt 
och absolut lydigt material för sin sceniska framställning,och det hände till och med habituéerna vid den danska 
scenen, att om han uppträdde i tvänne olika stycken på samma kväll, så kände de icke igen honom från den ena 
rollen till den andra. Gång, utseende, stämma, sättet att tala, röra sig, — allt var helt och hållet ombytt och 
ombytt ända in i minsta detalj. Till allt detta hade Phister också en mycket god sångröst, hvilken gjorde honom 
användbar äfven i operan och sångspelet. Han uppträdde under sin långa skådespelarbana i mellan sex och sju 
hundra olika roller och bibehöll sig intill det sista i publikens gunst, som han eröfrat åt sig redan vid de första 
stegen. 1852 blef han dannebrogsriddare, en den tiden sällsynt utmärkelse för en skådespelare, fick 1861 titel af 
instruktör och 1873, vid sin afgång, blef han utnämd till professor. Phister har varit tre gånger gift-, hans första 
hustru var Adam Oehlenschlä-gers dotter, Charlotte, som en kort tid uppträdde på scenen, men dog redan 1835. 
Tredje gången var Phister gift med skådespelerskan LOUISE AMALIE PETERSEN, född 1811, hvilken värdigt 
stått vid sin makes sida som en utmärkt framställarinna af bland annat Pernillerne i de Holbergska komedierna 
samt dessutom med öfver-lägsen talang uppträdt i de mest olikartade uppgifter i det moderna skådespelet och 
komedin. 

Kristian Niemann Rosenkilde var född den 8 januari 1786 i Slagelse, blef student 1806 samt 1811 klockare vid 
Aarhus’ domkyrka och skolföreståndare. Hans håg för scenen gjorde likväl, att han 1815 lem-nade sin förra 
lefnadsbana och samma år debuterade på kgl. teatern som tenorsångare, och detta vid nära trettio års ålder. Hans 
debut lofvade icke något särdeles för hans senare konstnärliga betydelse, och direktören uttalade om honom det 
kategoriska omdömet: »Kom ihåg hvad jag säger: den där blir det ingenting af!» 

Det dröjde dock icke särdeles länge, förrän Rosenkilde fick tillfälle att visa både direktionen och publiken att det 
skulle blifva något af honom; han kom snart in på det komiska roll området och utvecklade sig där-inom till en af 
de förnämsta. I synnerhet blef detta fallet, sedan de Heibergska vådevillerna börjat intagasin plats på repertoaren; 
men äfven dessförinnan hade han i de Holbergska lustspelen och särskildt som Vielgeschrey i »Den 
Stundeslöse» skapat typer af den saftigaste och mest originella komik. Mångsidigt begåf-vad, som han var, 
spelade han älskväfda gubbar och löjliga narrar med samma slående natursanning och uppträdde vid 40 års ålder 
som skolpojken Hans Mar-temen i »Aprilsnarrene». Hans bästa roller för öfrigt voro Trop i Heibergs 
»Recensenten og Dyret» samt Michel Perrin i pjesen af samma namn. Rosenkilde uppträdde äfven som 
dramatisk författare och utgaf 1818—24 ett humoristiskt veckoblad, »Brevduen». Han afled den 12 november 
1861. 

Hans son, Adolf Marius Rosenkilde, föddes i Köpenhamn den 16 februari 1816. blef student 1836 och 
debuterade året därefter på kgl. teatern som Ludvig Thostrup i vådevillen »Ösfergade og Vestergade* af 
Overskou. Hans bägge öfriga debutroller voro Klister i »De Uadskillelige» och Henrik i »Kong Salomon og 
Jörgen Hattemager», och ehuruväl han vann bifall, ville han dock söka anställning vid en scen, där han kunde få 
bättre tillfälle till utveckling, hvarför han 1839 öfvergick till Kristiania teater, där han inom kort vann anseende 



som en god karaktärsskådespelare och där han stannade till 1850, hvarefter han ernottog engage-ment vid 
Kasinoteatern i Köpenhamn, från h vil ken han inom kort öfvergick till den kungliga, där han hade sina hästa 
uppgifter i Holhergs och Henrik Hertz’ lustspel. Han utmärkte sig i synnerhet genom sin skarpa uppfattning och 
sin noggranna utarbetning af rollen i alla dess skiftningar. Adolf Rosenkilde egnade sig äfven åt 
författareverksamhet och vann ett ovanligt hifall med sin humoristiska herättelse »Anders Tikjöh», som 1865 
upplefde sin femte upplaga. Hans hustru, Anna KRISTINE PAASCHE, född 1827, död 1885, var en utmärkt 
skådespelerska och uppträdde i synnerhet i sångroller. Adolf Rosenkilde afled i Köpenhamn den 14 oktoher 
1882. 

Vilhelm Konrad Holst, född i Köpenhamn den 2 januari 1807, var först sjöman och dehuteradepå kgl. teatern den 
14 novemher 1828 som Alonzo i »Preciösa». Han hade ett för älskarroller särdeles lämpligt yttre och tilltalade 
mycket genom ett friskt, behagligt och raskt väsen samt en särdeles välklingande stämma. Teatern fick i honom 
en skådespelare, som i varma, lidelsefulla älskareroller skulle blifva för den af stort värde, och när han senare 
öfvergick till de tragiska hjälterollerna, vann han likaledes stort bifall. På äldre dagar lemnade han likväl detta 
område och uppträdde mest i lustspelet och det borgerliga skådespelet samt gjorde sig känd äfven som författare 
med idyllen »Mai-gildeh 1832 och skådespelet »Kristian dm anden» 1834. Han afgick från scenen*’ 1872. Hans 
hustru, EEIS A Margarete, född Heger, 1811, debuterade 1827 samt blef en genom sin rena kvinlighet af publiken 
särdeles gynnad skådespelerska inom tragedin och det högre skådespelet. Hon lemnade scenen 1870. 

Kristian Andreas Eeopold Mantzius var kanske den af de nu uppräknade danska skådespelarne, som lät mest tala 
om sig, och detta lika mycket för sin framstående talang som för sitt stridslystna och oroliga lynne. Han föddes i 
Viborg den 4 november 1819, blef student 1837 och egnade sedan några år åt teologiska studier, lydande därvid 
en ofta förekommande egenhet hos blif-vande skådespelare — att tro sig vara ämnade till prester i stället för t ill 
aktörer. 

1842 debuterade han på kgl. teatern som Erasmus Montanas, vann genast publikens bifall och antogs som 
»PrOveskuespiller» samma år. Men då teaterchefen, Eeve t zau, icke var särdeles gynsamt stämd emot honom, 
och han dessutom önskade pröfva sin förmåga på större uppgifter än han under sådana omständigheter kunde 
hoppas erhålla, tog han afsked 1843 och ingick vid Kristiania teater samt sedermera vid ett kringresande danskt 
sällskap, som hade sin hufviidstation i Odense. Sommaren 1846 uppträdde Mantzius i gästroller på kgl. teatern i 
Köpenhamn och vann i synnerhet stormande bifall genom sitt utmärkta utförande af Eöjtnant von B uddinge i 
Hostrups komedi »Gjenboerne», en roll som han spelat redan då detta stycke första gångenuppfördes i 
»Studenterforeningen». Under säsongen 1847—48 utförde han skräddarsvennen Peder liavns roll i Hostrups »En 
Spurv i Tranedands» och kallades därefter på Erederik VII:s uttryckliga önskan till kunglig skådespelare. 
Mantzius visade sig såväl i komiska roller, som till exempel Jacob von Tyboes och flera af de Hol-bergska, som 
äfven i allvarliga, till exempel Shylocks i »Köpmannen från Venedig» som en mycket duglig, allvarligt sökande 
och framgångsrik skådespelare. Men hans stridiga lynne och hans prononcerade politiska sympatier förledde 
honom ofta till förlöpningar, som i hög grad menligt inverkade både på hans förhållande till förmän och 
kamrater. Äfven låg han i oupphörlig fejd med kritiken i de dagliga tidningarna, och som han aldrig skrädde ord, 
ådrog han sig fiendskap från flera håll. Entusiastisk beundrare af Erederik VII och oförsonlig hatare af allt tyskt, 
deltog han också, och detta alls icke försiktigt, i de opinionsyttringar som framkallades af regentombytet och de 
första striderna mot Tyskland. Han drog sig också tillbaka från scenen under åren 1858—60, återkom sedan ånyo 
till den, men afgick definitift i början af sjuttiotalet. 

Mantzius var en utmärkt föreläsare, i synnerhet af Holberg, samt en framstående Bellmanssångare. I dessa båda 
egenskaper är han också känd här i Sverige, där han på 1870-talet uppträdde och skördade mycket bifall. Han 
dog den 4 juni 1879 oc^ efterleinnade en son, som för närvarande är en af danska kgl. teaterns mera lofvande 
yngre krafter. 

4. Anna Helene Nielsen. Eouise Heiberg. Julie Södring, f. Rosenkilde. Betty Hennings. (1821—1890.) 

Det klöfverblad af danska skådespelerskor, hvilka uppräknas här ofvan, utgör en af de vackraste prydnaderna i 



den rika krans af stora namn, öfver hvilkaden danska skådeplatsen med rätta är så stolt. En sådan fyrväpling är 
lika sällsynt inom konstens område som inom naturens, och af folktron tillägges den ju till och med 
öfvernaturliga krafter. Det säkra är att här har den i hög grad hidragit till att af den danska teatern göra ett i ordets 
vackraste och vidsträcktaste hemärkelse sant nationelt konstinstitut, hvars betydelse är af ingripande värde för 
land och folk. Det har egentligen icke funnits något interregnum i den danska teaterns konstnärslängder; när den 
ena framstående artistiska kraften mattats har alltid en ny framträdt för att fortsätta traditionerna, och på det 
sättet har en välgörande kontinuitet egt rum och eger rum ännu i dag. 

Anna Helene BRENÖE föddes i Köpenhamn den 4 september 1803 och debuterade den 10 februari 1821 på kgl. 
teatern som Dyveke i Samsöes sorgespel med samma namn samt vidare i ett lustspel och i ett sångstycke och 
visade i alla dessa så olika konstarter prof på ovanliga skådespelargåfvor. Hon gifte sig 1823 med violinisten 
Wexschall, men skildes ifrån honom 1830 och blef 1834 maka åt Nikolai Peter Nielsen, under hvars namn hon 
gjort sig mest bekant som en af den nyare tidens yppersta skådespelerskor i Danmark. Hon var én högväxt, smärt 
och smidig blondin, med ett ansikte som genom fin, klar teint, en hög, vacker panna, ett behagligt småleende och 
ett par präktiga, stora, uttrycksfulla blå ögon, blef i hög grad intagande, utan att vara skönt. Hennes stämma, som 
hade mycken kraft, stort omfång och ett sällsynt välljud, var dessutom ovanligt böjlig, och hennes uttal så tydligt 
och säkert artikuleradt, att icke ens i den saktaste hviskning något enda ord gick förlorad t. Hennes utförande af 
Dyveke bebådade strax från första stunden den blifvande stora skådespelerskan. Det fanns i hennes spel en 
själsadel, en djup innerlighet, en hänförelse och en poetisk stämningsfullhet, som från första ögonblicket 
fängslade publiken och gjorde henne till dess förklarade gunstling. Hennes tredje debut inom det högre 
skådespelets område var Sophia i »Eric og Abel» af Oehlenschläger,och det var i hennes framställning af denna 
och liknande roller en renhet, ett personligt behag och en storartad enkelhet, som gjorde henne oöfverträfflig som 
den högsinnade nordiska älskarinnan, lika väl som då hon uppträdde som den naturliga, fordringslösa, bildade 
borgar-dottern. I komiska roller däremot var hon mindre lycklig; man förebrådde henne att hon i dem sökte en 
allt för utpräglad naturlighet, som ibland verkade frånstötande. Vid mognare ålder förlänade hon en gripande 
sanning och slående karaktäristik åt roller sådana som Thoras i »Hakon JarU, Drottning Margaretha och Eady 
Macbeth, men återgaf i det borgerliga dramat med lika stor säkerhet den förnäma världsdamen som den enkla 
hustrun och gaf alltid ett vackert uttryck åt den äkta kvinligheten, i synnerhet när det gälde att visa huru en 
känslofull kvinna, stäld i stora eller små förhållanden, med själsstyrka och kraft kan träda oblida öden, ja till och 
med död och undergång till möte. Hon afled den 20 juli 1856. 

JOHANNE Eouise P/ETGES föddes i Köpenhamn den 

22 november 1812 och intogs redan vid åtta års ålder 

i kgl. teaterns dansskola, vid hvilken hon gjorde stora framsteg och ansågs komma att blifva en utmärkt 
solodansös. Sitt första uppträdande på talscenen gjorde hon i Oehletischlägers »Correggio» 1823, då hön spelade 
den lille Giovanni och väckte redan då uppmärksamhet 

för ovanliga sceniska anlag. Under de följande åren 

uppträdde hon allt oftare dels i dansnummer, dels i barnroller, och redan vid 14 års ålder visade hon i dialogen 
»Hans och Trine* af T. Möller en så öfver-raskande talang, att Heiberg skref för henne vådevillen 
»Aprilsnarrene», i hvilken hon som Trine liar helt och hållet hänförde publiken. Eöljande år uppträdde hon i 
tvänne liknande roller, som han skrifvit för henne, nämligen i »Recensenten og Dyret» och »De Uadskillelige» 
samt 1828 den 6 november som Agnete i hans »Elverhöi». Samma år uppträdde hon första gången som Julia i 
»Romeo och Julia», hvarefter hon 1829 blef anstäld som kunglig skådespelerska — således vid endast sjutton års 
ålder.Grace, lätthet, kvinligt behag, sprittande liflighet, djup känsla och den varmaste poetiska uppfattning voro 
de egenskaper, som detta konstens söndagsbarn hade fått till skänks af en gifmild natur; egenskaper som hon allt 
sorgfälligare sökte och lyckades att utbilda genom en aldrig hvilande sträfvan efter fullkomning. Den rikaste 
mångsidighet utmärkte henne äfven, och det fanns knappast någon uppgift, från och med den yra, öfver* gifna 
flickans till den djupt kännande och allt uppoffrande kvinnans, som hon icke löste med lika mycken sanning och 



lika stort mästerskap. Under 33 år intog hon den förnämsta platsen vid den danska kgl. teatern, och i 250 olika 
roller visade hon prof på en talang, hvars spänstighet och rikedom var nästan ensam i sitt slag. Hennes Jolantha i 
»Kong Renés Datter», Ragnhild i »Svend Dyrings Huus», Ofelia i »Hamlet» Ninon, Bina, i skådespelen af 
samma namn, Sofie i Heihergs vådevill »Nej», hvilken hon spelade ända till 1863, Lady Macheth, Maria Stuart, 
Margareta af Navarra i»Dron-ning Margaretes Noveller» m. fl. uppgifter af det mest olika skaplynne, visade 
hennes snillrika konstnärskap i i alla dess skiftningar, och man kan utan öfverdrift säga att Johanna Louise 
Heiherg var icke hlott Danmarks, utan hela nordens största skådespelerska på sin tid. 

Och, hvad som icke alltid är så vanligt, kvinnan stod i jämnhöjd med konstnären. Icke ens skuggan af ett förtal 
har kunnat fästa sig vid hennes namn hvarken som ung flicka eller sedan hon ingått äktenskap med den snillrike 
man, hvars första arheten skrefvos för henne och illustrerades af hennes då i utveckling stadda, gryende talang. 
Hon var lika aktad som maka, lika afhållen som kamrat som hon var heundrad som skådespelerska, och icke ens 
under den tid, då hennes make var teaterns direktör, kunde kulisskvallret med någon framgång försöka att sätta 
någon värre fläck på hennes rykte än att hon heskyldes för att icke vilja lemna ifrån sig roller, dem ingen annan 
än hon kunde spela. Men äfven det pratet tystnade snart, när hon under mannens sista lefnadsår, 1857—59» 
lemnade teatern för att helt och odeladt kunna egna sig åt makans kall, och när honåterinträdde i tjenst efter hans 
död, kvarstod hon som skådespelerska till 1864 för att sedan i elfva år eller till 1875 egna sig åt sin konsts 
framtid som instruktris för det reciterande dramat. Ett bevis på att hennes förmåga räckte till äfven för den 
klassiska komedins starkt och hänsynslöst tecknade karaktärer, lemnar det faktum, att Holbergs »Den 
Vaegelsindede», som förut endast uppförts 11 gånger på 120 år, med henne i hufvudrollen uppfördes 44 gånger 
med glänsande framgång, och man kan således med allt skäl säga, att det icke fanns något område för scenisk 
framställning, med undantag af operans, på hvilket hon icke obestridt var den förnämsta i sin tid och i sitt land. 
Och det är nog troligt att hon icke så lätt kommer att öfverglänsas eller ens upphinnas. 

JULIE Rosenkilde, sedan MAD. SöDRING, var född i Köpenhamn 1823 och dotter af Kristian Niemann 
Rosenkilde samt debuterade den 5 november 1843 som Jazintha i »Eventyret paa Maskeraden» (Den svarta 
Dominon). Det väckte redan på förhand stort och allmänt uppseende att den af publiken så högt värderade 
komikerns 20-åriga dotter ämnade debutera som den gamla hushållerskan hos Don Juliano d’Apuntador, ty man 
var lika litet här som annorstädes van vid att unga skådespelerskor någonsin vilja uppträda i gamla roller. Men 
Julie Rosenkilde hade mod och själfförsakelse nog att våga försöket, och försöket lyckades utmärkt; den danska 
nationalteatern fick från denna stund i henne en komisk skådespelerska, som under loppet af många år med den 
största natursanning och den mest komiska verve, samt utan ett spår till öfverdrift och utan att någonsin upprepa 
sig själf, framstälde och skapade ett helt galleri af de mest originella karaktärer i lustspelet och vådevillen. 
Hennes två andra debutroller, Mad. Burmann i »De Uadskillelige» och Mad. Riist i »Spare-kassen» af Hertz, 
stadfäste på det mest ojäfaktiga sätt hennes talang för komisk karaktärsframställning, och ingen kunde minnas att 
man någonsin sett en debutant, som så helt varit genomträngd af sin uppgift och som kunnat med så enkla och 
naturliga medel framkalla ett 
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så lefvande och så rättmätigt bifall. En af hennes bästa och originellaste skapelser från denna tid var Koppar¬ 
slagar madamen i Hostrups »Gjenboerne», och det högst komiska, innerliga allvar och den lefvande öfvertygelse, 
med hvilken hon sj'öng visan om »den ihjälfrusne soldaten», framkallade ett oerhördt bifall. 



Men att Mad. Södring äfven hade uttryck för allvarligare stämningar bevisas af det förträffliga sätt på hvilket hon 
utförde Förpakterskans roll i Légouvés »Börd och förtjenst», hvilken roll förut spelats af fru Nielsen. Nu fanns 
det icke det ringaste komiskt hos henne, hon var tvärtom så varm, så ädel och uppoffrande i sin kärlek till sonen, 
så bestämd och så allvarlig i sitt uppträdande gent emot den stolta adelsfamiljen, att hon med denna roll eröfrade 
en ny lager till de många hon förut skördat. Julie Södring lemnade vid sin afgång från scenen efter sig minnet af 
en ovanligt begåfvad skådespelerska, som så helt och hållet såg bort från den egna personligheten, att hon aldrig 
tvekade att göra sig äldre än hon var, till motsats mot så många andra skådespelerskor, hvilka aldrig kunna blifva 
unga nog och sällan kunna med jämnmod bära den vanliga menskliga lotten att åldras, när de få lefva. 

Betty Mathilde Schnell, gift Fru Hennings, är född i Köpenhamn den 26 oktober 1850 och började sin teaterbana 
som ballettelev vid kgl. teatern. Hon uppträdde 1866 i sin första större dansroll i balletten »Valdemar» af August 
Bournonville och väckte då stora förhoppningar om sig som en blifvande utmärkt premiéredansös. Två år 
därefter ökades dessa förhoppningar genom hennes själfulla och konstnärliga fram» ställning af Sigyns parti i 
balletten sThrymskviden»; men som hennes helsa icke tillät henne att utföra större danspartier, öfvergick hon 
snart till talscenen samt åtnjöt under förberedningstiden undervisning af den som instruktör framstående 
skådespelaren F. L. Hö ed t och debuterade med framgång 1870 som Agnes i »Frun-timmersskolen» samt 
uppträdde sedan med stigande bifall i flera ingenueroller, till dess hon 187950m Norai »Et Dukkehjem» af 
Henrik Ibsen med ett slag framstod som karaktärsskådespelerska af betydande rang. Hon har sedermera 
ytterligare utvecklat sin rika begåf-ning i denna riktning och intager för närvarande obe-stridt den första platsen 
bland danska kgl. teaterns kvinliga konstnärer. Känd äfven hos oss sedan sina gästspel på Dramatiska teatern, har 
hon, menskligt att se, ännu framför sig en konstnärsbana af stor betydelse för den nordiska skådespelarkonsten, 
och rikt utrustad som hon är med yttre och inre företräden har hon nu senast genom sitt uppträdande i den norske 
författaren Heibergs »Kong Midas» visat att hon ännu är stadd i en utveckling, som lofvar rika konstnärliga 
skördar för framtiden. 

5. Michael Wiehe. Frederik Ludvig Höed t Fritz Vilhelm Hultmann. Vilhelm och Johan Wiehe. 

(1837-1885.) 

Den 22 juni 1837 uppträdde för första gången på kgl. teatern i Köpenhamn en ung man, hvars första steg på den 
svåra banan icke lofvade något särdeles ovanligt, men som senare skulle för den blifva af en större betydelse än 
mången, som vid de tidigaste stegen mottagits af mycket större bifall. Det var i Schillers »Röfvarbandet» som 
han debuterade i Kosinshys roll, och han hade lysande anor, han var nämligen dotterson till det utmärkta 
konstnärsparet Ros in g, hvarför man väntade sig något stort af försöket. Han var född 1819, och hans anlag 
kunde därför icke gärna vara utvecklade; men de syntes ändå för tarfliga för att kunna väcka några större 
förhoppningar. Hans figur lofvade visserligen godt tor scenen, när han hunnit växa ut, men hans yttre hade 
ingenting tilltalande; hållningen varorolig, rörelserna kantiga, blicken osäkert kringirrande och till och med något 
skelande. Den starka, men tämligen otydliga stämman hade något tjockt och ihåligt och väckte icke en aning om 
att den med tiden kunde blifva böjlig och klangfull. De som kände honom närmare visste dock att inom det ännu 
ohyflade skalet bodde en lefvande fantasi och en djup känsla, hvilka nog med tiden skulle bryta sig fram; att han 
hade en okuflig vilja och en järnflit, när det gälde att öfvervintia hinder, att han icke hade gifvit sig till 
skådespelare endast af lust för teaterlifvet, utan därför att han egde en brinnande hänförelse för konsten och en 
djupt rotad öfvertygelse om att han hade kallelse för dess utöfvande. 

MICHAEL WIEHE var också under sina första teaterår i all tysthet och oaflåtligt sysselsatt med att utveckla sina 
framställningsmedel och i synnerhet att uppöfva och skola sitt teaterorgan, och man anmärkte hos honom att han 
nöjde sig med små uppgifter, utan att någonsin sträfva efter att komma fram i någon betydande roll. »Han går 
och förbereder sig till någonting stort», skämtade man i tysthet om honom, och det var nog inte många som anade 
att skämtet skulle förbytas till allvar och det på kortare tid än någon kunnat tro. 

Ännu fem år efter sedan han första gången upp-trädt på scenen, kvarstod Michael Wiehe som elev med 180 
riksbanksdaler, säger 360 kronor, i lön. Men då dagades det för honom, då visade det sig klart och tydligt hvad 



han lärt och sträfvat efter; han lyckades nämligen att få spela Aladdin, och från detta ögonblick var hans 
genialitet erkänd håde af den stora puhliken och af direktionen, som den hittills endast varit det af några få 
konstförståndiga, ty den framträdde med denna roll i en sådan kraft och fullhet, att äfven den blindaste måste se 
att den fanns. 

Och nu gick han från seger till seger. Michael Wiehe blef inom kort den mest fulländade romantiske älskare, som 
man ännu sett på den danska scenen, och hans Tristan i »Kong Renés Datter», Guillaume i »Kvarnen vid Marly», 
Chcvalier de Villiers i »Ninon» af Hertz, Eibcek i »Eventyr paa Eodreisen» af Hostrup,Kiartan i Oehlenschlägers 
»Kiartan og Gudrun», Orlando i Shakspeares »Som ni behagar» (bearbetadt af Jfr. Beyer under namn af »Eivet i 
Skoven»), Carl V i »Dronning Margaretes Noveller», Sardanapalus i Byrons tragedi, Edgar i »Kung Eear» j'ämte 
mångfaldiga andra roller visa bättre äri något annat till hvilken betydande skådespelare han utvecklat sig. 

1 början af 1855 hade en splittring inträdt emellan Heiberg och Hö ed t, och med anledning af denna tvist, som 
hade till följd Höedts afgång från teatern, begärde också Wiehe, som var Höedts entusiastiske anhängare, sitt 
afsked och uppträdde för sista gången under detta engagement den 1 maj som Tadeo i Henrik Hertz’ skådespel 
»Den yngste». Han öfvergick nu till det af kammarrådet Eange upprättade sällskap, som spelade på Hofteatern, 
men anstäldes på nytt, efter Heibergs afgång, den 27 juni 1856 vid kgl. teatern, där han med oförminskad 
popularitet kvarstannade till sin död, som inträffade den 31 oktober 1864. 

Erederik Eudvig Höedt föddes i Köpenhamn den 13 februari 1820, blef student 1836 och gjorde sig känd som 
författare till 3‘.ne band lyriska dikter, hvilka utgåfvos under åren 1845—54* Bekant under denna tid äfven som 
en ovanligt utrustad sällskapsskådespelare samt som en i vida kretsar omtyckt, fin, kvick och belefvad 
umgängesman, beslöt han sig ändtligen vid tretioett års ålder för att ingå vid teatern, sedan under loppet af ett par 
år rykten därom uppdykt flera gånger, rykten hvilka naturligtvis hade väckt uppseende i vida kretsar. Slutligen 
besannades ryktena, och den mycket omtalade filosofiekandidaten debuterade den 15 november 1851 som 
Hamlet och vann en lysande framgång. 

Det Shakspeareska sorgespelet hade icke varit upp-fördt på 22 år och fick nu ett helt annat och långt bättre 
mottagande, än då det första gången upptogs 1803, medan det Kotzebueska, gråtmilda skådespelet ännu 
beherskade repertoaren. Det gjorde nu en utomordentlig lycka, och publikens intresse fängslades i synnerhet af 
den ovanlige Hamletsframställaren, som här för första gången införde naturalismen på den danska scenen. Höedt 
hadeen särdeles lycklig teaterfigur, han var af medelhöjd, hade ett vackert hufvud med ett intelligent ansikte, 
som kanske mindre egnade sig till att gifva en kraftig och bestämd prägel åt lidelser och själseffekter, men som i 
ögon och lätt spelande drag hade ett liffullt uttryck för munterhet och ironi. Hans stämma var inte stark, men 
tydlig och utmärkt väl skolad till att med stor säkerhet, finhet och lätthet modulera hans förträffliga föredrag. 
Endast sin något vårdslösa gång hade han, i synnerhet i allvarliga roller och särskildt där dessa fordrade raskhet 
och bestämd rörlighet, svårt att bringa till öfverensstämmelse med karaktären. Hans talang var mycket 
omfattande; endast åt eldiga, lidelsefulla utbrott och varm, erotisk känsla kunde han icke gifva flykt och fart. 

Hans utförande af Hamlets roll var i hög grad intressant och fängslande; i synnerhet betonade han i den 
grämelsen, vankelmodet och det reflekterande elementet och återgaf dessa jämte sarkasmen och det föregifna 
vanvettet med all en rutinerad skådespelares styrka och säkerhet. Det bifall han rönte var stormande, och 
entusiasmen gaf sig luft i hyllningar af alla slag. Man började nästan vilja införa en ny tideräkning i den danska 
teaterns historia från den dagen, då Höedt gjorde sin debut, och hade hans skådespelarebana blifvit längre än den 
blef, är det nog också troligt att han varaktigare än hvad han nu gjorde hade tryckt sin prägel på dess 
framställningssätt. 

Hans tvänne andra debutroller voro Hammers i Heibergs vådevill »Nej» och GhHgnons i »När damerna föra 
krig». Han ville med dem visa sin mångsidighet och utförde dem lätt och ledigt, med den lifligaste samtalston 
och den finaste pointering af skämt och älskvärd munterhet; men han missräknade sig helt och hållet på effekten 
af sitt spel. 

Det fina kabinettsstycket gjorde ingen verkan på den stora scenen; de delikata färgerna blefvo genom afståndet så 



matta och så löpande i hvarandra, att puhliken upptog håde hans Hammer och hans Grignon med påfallande köld 
och betydligt stämde ned sina genom Hamletsframställningen väckta stora förväntningar.Här visade sig således 
ännu en gång att teatern är icke lifvet själft, den är en spegelbild däraf och måste som sådan i något skärpta 
konturer framställas för åskådarnes bliekar. Detta är en naturlag, och ingen intelligens, intet snille i världen kan 
upphäfva en sådan lag, utan att försöket straffar sig själft. 

Redan 1855 lemnade, som förut är nämdt, Höedt scenen till följe af stridigheter med dess direktör. Efter Heibergs 
afgång återgiek han 1856 till teatern, men lemnade den ånyo 1858 oeh uppträdde sedermera icke som 
skådespelare. Däremot var han anstäld som elevinstruktör under åren 1856 —76 samt som scenisk instruktör 
1859—63 och har i dessa båda egenskaper på ett vida framgångsrikare sätt än som skådespelare gagnat sitt lands 
dramatiska konst. Han afled i Köpenhamn den 22 mars 1885. 

Fritz Vilhelm Hultmann, den danska teaterns förnämste glada älskare, föddes i Köpenhamn den 22 juli 1820 och 
ämnade först utbilda sig till målare samt studerade vid konstakademin, men vände under studierna där sin håg till 
teatern och debuterade den 22 april 1843 på kgl. teatern i Smiths roll uti Arnesens vådevill: »Et Reiseeventyr». 
Hultmanns debut emottogs med lifligt bifall, och han blef inom kort publikens gunstling i alla sådana roller, där 
personlig älskvärdhet, behaglig hållning och ett strålande godt lynne utgjorde de förnämsta beståndsdelarne. Han 
blef under loppet af icke mindre än 34 år teaterns mest använda och helst sedda skådespelare, och otaliga äro de 
muntra roller i lustspel och vådeviller åt hvilka han lånat de vinnande dragen af sin sympatiska personlighet. 
Äfven i viktiga roller af allvarligare natur uppträdde han med framgång, och när han 1877 afgick ifrån scenen 
firades han, och detta med rätta, som en af den nationela scenens säkraste stödjepelare under långa tider. 
Betecknande för de danska teaterlagarne och deras för oss ovana stränghet är, att det var vid sitt afskedsuppträ- 
dande som denna omtyckte skådespelare för första gången medelst inropning framträdde för åskådarnes 
blickar. Vilhelm Wiehe, en yngre broder till Michael, debuterade den 19 april 1844 som Einar Tambeshicrlver i 
»Hakon Jarl», och han kom från första stunden i gunst hos publiken. Han hade en hög och smärt figur, stark och 
klangfull stämma, ett käckt, öppet ansikte och ett raskt och frimodigt väsen samt i hela sitt framträdande en, i 
synnerhet hos nybörjare, mindre vanlig värma och energi. Hans andra debutroll var bodgossen Eorenzo i »Strozzi 
och Martino», i hvilken han visade så mycken naturlig munterhet, att man af honom hoppades ganska mycket 
äfven för lustspelet, och när han slutligen gjorde sin tredje debut som PariserpojJcen, inlade han i denna 
tacksamma uppgift så mycken humor, godmodighet och innerlig känsla, att han från denna stund ansågs för en af 
de mest lofvande yngre skådespelarne vid teatern. Den nästa roll i hvilken han ännu mera eröfrade publikens 
gunst var Henri D’Albrets i »Drotining Margaretes Noveller»; men som hans egentliga fack då var upptaget af 
flera betydande förmågor, lemnade han teatern 1851 och öfvergick till Kristiania teater, där han under loppet af 7 
år utvecklade sig till en i hög grad framstående skådespelare i hjälte-och karaktärs facket. 1858 fick han anbud 
från kgl. teatern i Köpenhamn att ånyo inträda där, men då direktionen först ville anställa honom ett år på prof, 
antog han i stället ett treårigt engagement vid Casino-teatern, där Eric Bögh då var den artistiske ledaren. Under 
dessa år skaffade han sig en stor publik, och då slutligen kgl. teaterns direktör, Tillisch, erbjöd honom ett 
engagement som anstod honom, gick han in därpå och anstäldes den 25 juli 1863 som kgl. skådespelare, 
hvarefter han den 1 september samma år gjorde sitt återinträde som Axel i Oehlensehlägers »Axel og Valborg» . 

Vilhelm Wiehe var den utpräglade romantikern inom den nyare danska skådespelarkonsten, och ingen kunde 
med mera värma, kraftfullare energi och sannare patos förläna nytt lif åt den nordiska tragedins älskare-och 
hjältegestalter än just han. Men där var icke hans område slut; roller sådana som Axel i »De Nygifte»,01af 
Trygveson i »Hakon Jarl», Bmgt Eagman i »Bröllopet på Ulfåsa*, Tordmskiold i Oehlensehlägers tragedi med 
samma namn, Bassanio i »Köpmannen från Venedig», Skule Jarl i »Kongsemnerne», Knox i »Maria Stuart i 
Skottland», Stensgaard i »De Ungas förbund» m. fl., tyda på en mångsidighet af icke vanligt slag. 

I början af 1870-talet blefWiehes helsa bruten, och han fick ofta häftiga anfall af näsblod, hvilka ibland för längre 
tid hindrade honom från att utöfva sin konst. Vilhelm Wiehe afled i Köpenhamn i januari 1884, sedan han likväl 
först en längre tid genom sjukdom och nästan - total blindhet varit hindrad att uppträda på den scen, som han i så 
hög grad gagnat. 



Han invigde den nya teatern den 11 mars 1874, då han under stormande bifall från de inbjudna arbetarnes sida 
deklamerade *Döbéln vid Jutas». Den egentliga invigningen egde rum den 15 oktober samma år med en kantat af 
Ploug och Har t mann, hvars reciterande del föredrogs af Vilhelm Wiehe med samma eld och hänförelse som i 
hans bästa dagar. 

Ännu en tredje broder, JöHAN WIEHE, var under några år en mycket lofvande skådespelare och utmärkte sig i 
synnerhet i Skule Jarls roll i Ibsens »Kongs-emnerne». Han var en rik men sönderbruten natur, som snart gick sin 
undergång till mötes och dog innan han hunnit infria de löften han gaf. 

6. Nyare danska skådespelare. (1842 — 1890.) 

Bland de nyare danska skådespelare, hvilka ännu i dag med kraft och framgång häfda skådeplatsens anseende 
och upprätthålla dess traditioner, märkas i första ledet bröderna Emil och Olaf Poulsen, hvar och en på sitt 
område framstående och omtyckt. Af dem ärEmil den äldste;Tian föddes i Köpenhamn den 9 juli 1842 och 
debuterade på kgl. teatern den 16 april 1867 som Erasmus Montanus. Emil Poulsen är en i hög grad mångsidig 
skådespelare, han har spelat Bisp Nikolas i »Kongsemnerne», Shylock i »Köpmannen från Venedig», Tartuffe, 
Romeo, Ambrosius, Konsul Ber nick i »Samfundets Stötter», Helmer i »Et Dukkehjem», Bertrand de Bom och 
Erik Glipping i »Drot og Marsk», de båda senare sångroller. Han var anstäld som sceninstruktör 1874—75 samt 
blef sedermera föreståndare för elevskolan och utnämdes till kgl. skådespelare 1880. 

Olaf Rye Poulsen är född den 26 april 1849 och debuterade samma år och dag som brodern i Jacobs roll i 
»Erasmus Montanus». Han hade som helt ung anmält sig för teaterdirektionen till profrepetition, men blef icke 
antagen. Den gamle Phister fick likväl fatt i nybörjaren, tog honom om händer och instruerade honom med den 
framgång att han inom kort kunde presentera honom för publiken och med detsamma skaffa teatern en 
efterträdare åt sig själf. Det var också just i Henriks- och Scapin-xoWtrm. som Olaf Poulsen först gjorde sig 
bemärkt, och om man också i början fann honom starkt påverkad af läraren, befriade han sig snart från denna hos 
nybörjaren ganska naturliga efterlikning och visade att han hade egna strängar att spela på, egen rik humor för 
färgläggningen af sina gestalter. Man beskyller honom ibland för allt för starka färger, i synnerhet tycktes detta 
vara fallet här, då han 1886 uppträdde som gäst på vår Dramatiska teater, och det är ju möjligt att detta har något 
samband med Holbergs-traditionerna, hvilka minst af allt tillåta det »grått i grått»-manér, som hos oss någon 
gång blifvit ansedt för höjden af finess och sanning, när det gäller att framställa samtida menniskor. 

Peter Jerndorff, Sophus Petersen, Eröken Agnes Dehn, Eru Josefine Eckardt, Eru Agnes Nyrop, Eru Öda Nielsen 
från kgl. teatern, Harald Kolling, Olaf Zinck, Dorff-Petersen m. fl. från privatteatrarna äro namn af god klang 
inom den danska konstvärlden, där rekryteringen inom de glesnade manligaleden oftast sker från universitetet 
och inom de kvinliga lika ofta från ballettskolan, som icke endast i detta fall spelat en framstående roll inom den 
danska skådespelarkonstens historia. Den danska balletten förtjenade väl sin egen historik, ingripande som den 
varit i mer än ett afseende och mera framstående än kanske i något annat land i Europa. Här är likväl icke platsen 
och samlaren af dessa bidrag är icke mannen att framställa en sådan; så mycket torde dock böra sägas, att dess 
återverkan på skådespelarkonsten i Danmark varit i många afseenden väckande och fördelaktig. Eramför allt har 
den just i sin egenskap af förskola haft en stor betydelse, och dess mest framstående målsman och diktare, den 
äfven hos oss väl kände och värderade AUGUST BOURNONVIEEE, kan icke förgätas, när man talar om den 
koreografiska konsten i hans fädernesland. Hos oss har denna konst varit för litet själfständig gent emot de £friga 
dramatiska konstarterna — i Danmark kanske något för mycket; detta dock väl ytterst beroende på det olika 
folklynnet i de bägge länderna. Kanske ligger i denna omständighet till icke ringa grad skälet hvarför ri helt och 
hållet sakna ali tradition, då däremot dan-skarne hafva en sådan, som i icke ringa mån bidragit till både publikens 
och skådespelarnes uppfostran. 

XII. Den norska teatern. 

i. Inledning. (1827—1850.) 

En gifven följd af Norges sekelslånga uppgående i Danmark var att dramatik och skådespelarkonst följde samma 



riktning och utvecklades på samma sätt i detena landet som i det andra, och det var först öfver tretio år efter 
Norges själfständiga förening med Sverige, som tanken på och längtan efter en norsk nationel dramatik och 
teater hörjade uppstå hos det norska f5 Iket. Vi hafva af det föregående sett hvilka viktiga insatser den norska 
anden skänkt åt den danska literaturen genom Holherg och Wessel som författare, och om vänd t huru de danska 
skådespelarne i senare tider öfverflyttade till Norge, till utvecklingen af hvars skådeplats de i väsendtlig mån 
hidrogo. 

Den själfständighet i politiskt hänseende, som norrmännen förskaffade sig 1814, ledde naturligtvis till den 
herättigade önskan att frigöra sig från det forna moderlandets inflytande i alla riktningar och icke minst inom 
literaturen och konsten. Det hlef för de främste andliga ledarne af norska folkets egna kulturarbete allt mer och 
mer motbjudande, att det skulle vara danskar som uppträdde på deras nationela scen, och det är betecknande nog 
att det egentligen icke var i hufvudstaden utan i det gammalnorska Bergen, som oppositionen mot det från 
Danmark nedärfda skulle taga gestalt, i det OLE Bull under det oroliga och ödesdigra året 1848 därstädes började 
verka för och på egen bekostnad uppsatte den första norska teatern och samlade omkring den de första rent 
norska skådespelarkrafterna. I ekonomiskt hänseende hlef detta företag icke lysande; men det hlef det så mycket 
mera i konstnärligt, och från detta år kan Norge således räkna grundläggandet af sin nationela dramatik och 
skådespelarkonst. Den norska teatern i Bergen öppnades 1850, och det dröjde icke länge innan man äfven i 
Kristiania försökte att följa exemplet genom att 1852 därstädes inrätta »Det norske teater* i Möllergade, som 
skulle upptaga konkurrensen med den då ännu danska »Kristiania teater» och bana väg för den norska nationela 
konsten. Man märkte dock snart att hufvudstaden ännu var för liten och både krafterna och publiken för ringa för 
att icke en sådan splittring i längden skulle blifva olycksbringande, och efter många skiftande strider och 
slitningar, hvilka till och med 1863 framkallade en teaterstrejk under Björnsonsledning, åvägabragtes slutligen en 
försoning och förening mellan de bägge scenerna 1872, från h vil ken tid Kristiania teater varit den som gått i 
spetsen för den nationela rörelsen. Både i Bergen och Trondhjem hafva stående teatrar uppstått, och Norges 
unga, dramatiska konst har på ett glädjande och kraftigt sätt utvecklat sig, stödd som den varit af den värdefulla 
hjälp, som Norges båda förnämsta skalder lemnat den, icke allenast som dramaturger, utan äfven som ledare och 
instruktörer, samt lycklig nog att redan från början vid sig fästa en skådespelare af framstående betydelse. Äfven 
en svensk man har i icke ringa grad bidragit till detta för vårt broderland så fördelaktiga resultat. LUDVIG 
JOSEPHSON antogs nämligen 1873 till instruktör och scenisk direktör vid Kristiania teater och lyckades under 
de år han åt den egnade sitt energiska arbete att lyfta den till en ganska betydande höjd i konstnärligt hänseende, 
något som norrmännen äfven villigt erkänna, om också icke röster saknades, som med skärpa framhöllo det 
förödmjukande i att behöfva en främlings ledning. Erån det Josephson lemnade Kristiania har också ledningen 
varit uteslutande norsk och handhafves för närvarande af skådespelaren BjöRN BJÖRNSON, son till skalden, 
hvilken under flerårigt vistande i Tyskland, där han var anstäld som skådespelare vid Meiningarnas 
mönsterteater, utbildat sig till en förträfflig sceninstruktör och en dugande konstnärlig förmåga. 

Kristiania teater är helt och hållet en enskild institution, kanske i något likstäld med Stadtteatrarna i Tyskland, 
men utan något som helst understöd af staten. Den har sedan sitt öppnande 1827 varit inhyst i en mycket trång 
och olämplig lokal; men en ny och tidsenlig teaterbyggnad är man nu besluten att uppföra, goda artistiska krafter 
finnas, och man har därför alla anledningar att kunna förespå den norska skådespelarkonsten en ljus och 
fruktbärande framtid. Det kan ofta nog vara en fördel att komma sent; man kan då lättare tillgodogöra sig andras 
erfarenhet och undvika deras fel, utan att behöfva betala lärpenningar som föregångarne.2. Norska författare. 
(1850—1890.) 

De norska teaterförfattarnes led börjas med en storman, Ludvig Holherg, fortsätter sedan med Nordal-BRUUN 
och den rikt utrustade JOHAN HERMAN WESéEL, gör efter långt uppehåll ett nytt uppsving efter föreningen 
med Sverige, med Henrik WerGELAND, 1808—45, hvilken med friskt, ungdomligt mod stälde sig i breschen 
som representant för folket och det vaknande nationela lifvet och hvars dikter, om de också icke voro 
epokgörande, likväl för den tid i hvilken han skapade dem, voro af stor och väckande betydelse. Efter honom 
framträdde ANDREAS MUNCH, 181 i—84, med flera, tämligen idealistiskt hållna skådespel, af hvilka Moder 



og Sön, Mondecaus och Lord William liussel torde vara de förnämsta. 

I slutet af femtiotalet uppträdde likväl de tvenne skalder, hvilka skulle till en god del fördunkla sina föregångare 
och hvilka nutidens skådeplats har att tacka för sina djupsinnigaste och verkningsfullaste dikter. Mera än några 
andra nu lefvande söner af det gamla Norge hafva de riktat världens hlickar på sig; de äro i mycket hvarandras 
afgjorda motsatser, den ene pessimist ända ut i fingerspetsarne, den andre en afgjord optimist; den ene tyst, 
sluten, gömmande sig inom sig själf; den andre öppen, glödande, kastande sig in i allt, gifvande hugg på sig och 
huggande igen så att det hlixtrar om klingorna; men håda på hvar sitt sätt epokbildande män och nordens 
förnämsta nu lefvande skalder. 

HENRIK IBSEN är född 1828, hlef student 1850, sedan han förut varit anstäld på apotek. 1851 hlef han utsedd 
till artistisk direktör för den norska teatern i Bergen; 1857 öfvertog han ledningen af »Det norske teater» i 
Kristiania, en plats som han innehade till 1862, då teaterföretaget måste upphöra. 1863 anstäldes Hedberg, 
Dramatik. 14han som artistisk rådgifvare vid Kristiania teater, och samma år skref han på den korta tiden af fem 
veckor sitt historiska skådespel Kongs-emnernc, som väckte stort bifall och inbragte honom ett resestipendium af 
3,200 kronor, hvarpå han lemnade hemlandet och slog sig för en längre tid ner i Rom. 

Redan 1850 hade han likväl, påverkad af franska revolutionen, skrifvit sitt första, under pseudonymen Brynjulf 
Barme utgifna drama Catilina samt ett sångspel: Kjcempehöjen. Under hans vistande i Bergen firades årsdagen 
af den norska teaterns öppnande, den 2 januari, hvarje år med ett nytt stycke af hans hand. Så uppfördes 1853 ett 
sagospel Sankt-Hans-natten, 1854 Kjampe-höjen omarbetadt, 1855 det gripande, storslagna dramat Eru Inger till 
Östråt, 1856 Gildet på Solhaug samt 1857 det romantiska skådespelet Olaf Eiljekrans. Med det epokgörande 
sorgespelet Hcermändene på Helgeland uppträdde Ibsen 1858 och väckte därmed häftig anstöt hos anhängarne af 
den Oehlenschläger-Heibergska skolan på samma gång som stor hänförelse hos vännerna af det realistiska 
dramat, och 1862 tog Ibsen med Kjärlig-hedms Icomedie med ens in den plats, som han sedan bibehållit, genom 
att göra samtidens förhållanden, svagheter och brister till föremål för en blodig satir. 

Han diktade sedan i Rom sina tvenne idédramer. Brand 1866 och Peer Gynt 1867, hvilka med ensstälde honom 
på den förnämsta platsen inom den nordiska literaturen, samt 1868 i Dresden sin komedi De unges förbund, där 
han drager till strid mot falskheten och bristen på verklig öfvertygelse inom det politiska lifvet. Stycket mottogs 
också med blandade känslor af den publik, för hvilken det egentligen var afsett, och till och med fiendtliga 
demonstrationer saknades icke vid dess uppförande på Kristiania teater, där man i Stensgård trodde sig igenkänna 
en annan skald, som just då började göra i politik. 

1873 utgaf Ibsen sitt världshistoriska drama i 2 afdelningar, Kejser og GaliUer, som i storartade proportioner och 
med den rikaste poesi behandlar kejsar juli-anus och hans samtid under det grekiskt-romerska väl-dets förfall. 
Efter ett besök i hemmet, där han nu mottogs med den varmaste hyllning, flyttade han till Dresden, därifrån han 
sedermera i Samfundets Stöttor 1877, Ett Dukkehjem 1879, Gengångers 1881, En folke-fjende 1882, Vildanden 
1884, Rosmersholm 1886 och Eruen fra Havet 1888 gifvit icke allenast oss nordbor, utan hela den bildade 
världen ämnen till ändlösa diskussioner, stormande beundran och delade meningar i de flesta afseenden, utom i 
ett, om hvilket alla äro ense, nämligen hans hittills ouppnådda förmåga att bygga sitt drama med en teknik på 
samma gång så enkel, så säker och så illusorisk, att det är lifvet själft, som träder oss till möte från scenen, huru 
stränga än de af honom uppstälda, etiska krafven må förefalla oss. Att Ibsens dramatiska diktning lemnar 
skådespelaren de rikaste tillfällen till sann, djup och skiftande menniskoframställ-ning ligger helt och hållet i 
sakens natur, och han har därigenom gjort mer än någon annan för sin tids och sitt lands skådespelarkonst. Han 
har äfven genom borttagandet af monologen ställt strängare fordringar på skådespelarens teknik än någon 
författare före honom, i det han genom denna anordning till stor del omöjliggjort virtuosuppträdandet och skärpt 
lagarne för samspelet som det enda, berättigade uttrycksmedlet för åskådliggörandet af en handling — dramats 
afsikt och ändamål. 

Björnstjerne Björnson är född 1832 och hlef student i Kristiania 1852. Några år därefter var han anstäld som 
teaterkritiker i »Morgenbladet»; 1858—59 var han artistisk direktör för teatern i Bergen, och 1865—67 innehade 



han samma plats vid Kristiania teater, sedan han ett par år förut ledt den redan omtalade utbrytningen af några af 
dess förnämsta skåde-spelarkrafter till Möllergadens norske teater. Som sceninstruktör utvecklade han stor 
hegåfning och förstod hättre än någon att utveckla anlagen hos de unga skådespelarkrafterna; men den nödiga 
själfheherskningen för en sådan befattning saknade han alldeles, hvarför han också snart kom i delo med den 
öfriga styrelsen och afgick från sin plats. När han några år därefterville återtaga den, restes mot detta förslag ett 
starkt motstånd, och en häftig tidningspolemik sattes i gång från båda sidorna, medan demonstrationer icke heller 
saknades från någotdera hållet. 

Som dramatisk författare uppträdde Björnson första gången 1857 med enaktsskådespelet Mellem Slagene, som 
uppfördes anonymt och mottogs med stort bifall. I detta stycke är som bekant Konung Sverre hufvud-personen, 
och mot bakgrunden af ett ensligt fjällif skildras där på ett mästerligt sätt de vilda fejderna mellan 
»Birkebejnerne» och »Baglerne», kung Sverres och kung Magnus’ anhängare, hvilka ömsom härja och 
sönderslita landet. Efter detta stycke följde Halte-Hulda 1858, Kong Sverre 1861, trilogien Sigurd Slembe 1862, 
Maria Stuart i Skotland 1864, De Nygifte 1865, Sigurd Jorsalfar 1873 samt En Eallit och Redaktören 1875. 
Björnson har i sina senare stycken Eeonarda, Det nye System och En Handske kastat sig in på problemdramats 
område, hvarför dessa styckens värde blifvit mera om-tvistadt än de föregåendes, där han, utom i De Nygifte, 
höll sig på det historiska dramats, för nutiden mera neutrala mark. Man må säga hvad man vill om de satser han i 
dessa sina dramer predikar; i fråga om scenisk verkan och spelbarhet äro dessa hans stycken i hög grad egnade 
att fängsla publiken och att gifva skådespelarne tillfälle till utmärkta karaktärsskildringar. I sitt senaste 
dramatiska arbete Geografi og Kjärlighed har Björnson beträdt lustspelets, för honom mera ovanliga område, och 
har äfven där visat prof på den eminenta förmåga, som står honom till buds i fråga om menniskoskildringens 
konst. Hans minst lyckade drama torde vara Redaktören samt den egendomliga dramatiska dikten Kongen, i 
hvilka man tydligt märker spår af att politikern och partimannen tagit försteget framför skalden och att 
indignationen flugit bort med både den praktiska blicken och den poetiska sansen. I synnerhet göra mellanspelen 
i det senare stycket en effekt, som torde vara motsatt den som skalden tänkt sig; men tager man bort dessa två 
arbeten ur räkningen, återstår dock tillräckligt mycket stort och oförgängligtför att af Björnson göra en dramaturg 
af första ordningen, en af dem som ett folk har rätt att vara stolt öfver och som en sä ung literatur som den norska 
kan skatta sig lycklig af att ega till banbrytare bredvid den store medtäflaren Henrik Ibsen. 

Alexander Kielland, född i Stavanger 1849 och mest känd som romanförfattare, har för scenen skrifvit de tre 
enaktsstyckena På Hjemvejm, Hans majestäts Eoged och Het hele er ingenting samt senare tillsammans med 
EDVARD BRÄNDES dramatiserat sin roman Garman et Worse och dessutom författat lustspelen Tre Par och 
Professoren, af hvilka det förstnämnda uppförts på Köpenhamns kgl. teater samt på Dramatiska teatern i 
Stockholm. Professoren lider, liksom Arne Garborgs Ufor sonlig q och till en del också Amelie och Erik Schrams 
Ejeldmennisker af allt för starkt färgade situationer och karaktärer, tydligen framstälda ur ensidig partisynpunkt 
och därför skäligen abstrakta, trots den påtagliga naturalismen i de tekniska anordningarna. Det samma kan också 
med skäl sägas om GUNNAR HEIBERGS nya skådespel Kong Mi das, som framkallat en hel storm af 
opinionsyttringar för och emot och som i synnerhet genom ett utmärkt utförande på kgl. teatern i Köpenhamn 
väckt ett uppseende, h vil ket icke förminskats däraf att det icke spelats på Kristiania teater. Af allt detta synes att 
det norska folkets unga dramatik lefver ett friskt och själfständigt lif, om det också nu, sedan de båda största 
banbrytarne på det området mera sällan komma med nya arbeten, lider af de närmaste efterbildarnes vanliga 
förlöpningar, i det de gärna vilja utvidga dramats område genom att på scenen införa igenkänliga personligheter, 
enligt den Aristofaniska komedins mönster. Det är ju ofta fallet, att friska, blodfulla, hetsiga ynglingar, när de väl 
hunnit rasa ut, blifva besinningsfulla och handlingskraftiga män — hvarför skulle det icke kunna blifva så äfven 
med en dramatisk diktning, som har så stora förebilder och visar så många lofvande ansatser? De beskedlig 
görande medel-, måttorna äro i allmänhet farligare för literaturen än brushufvudena, hvilka visserligen gå till 
öfverdrift, mensom, när tid och vunnet jämnmått hunnit skumma bort de jäsande ämnena, likväl alltid eller 
åtminstone ofta lemna kvar en bottensats af bestående värde. 


3. Danska skådespelare i Norge. (1827—1863.) 



Af de från Danmark härstammande norska skådespelarne, hvilka från Kristianiateaterns öppnande 1827, antingen 
under loppet af några år eller också för alltid egnade sitt arbete åt den unga norska teatern, intaga, som förut är 
nämdt, ADOLF RoSENKlLDE, VIEHEEM Wiehe och Kristian Mantzius ett framstående rum. Att de sedan, när 
norskhetssträfvandet från början af femtiotalet framträdSe allt starkare och till följe af frågans tändbara natur allt 
mera hänsynslöst, började finna ställningen ohållbar och inom kort drogo tillbaka till sitt land, kan ju icke 
förvåna, lika litet som att man ännu i Norge påminner sig dem med aktning och erkänsla. Men bland' dem som 
stannade kvar funnos några, hvilka, utan att uppgifva sin nationalitet, kommo godt öfverens med den nya 
riktningens män, och bland dem hafva vi att i främsta rummet nämna JOHAN PETER Ludvig Nielsen, som 
föddes i Köpenhamn den 28 december 1808 och vid tjugo års ålder sökte sig in vid Köpenhamns kgl. teater, där 
han dock icke vann anställning. Han begaf sig då till Norge, där han debuterade i Bergen den 1 september 1830 
och sedan öfvergick till Trondhjem, där han tillbragte ett år, hvarefter han debuterade den 8 september 1834 i 
Kristiania som PhiUbert i »Bröderne Philibert». Han kvarstannade sedan vid Kristiania teater, där han spelat en 
mängd framstående roller samt efter hvartannat haft befattningar som sceninspektör, garderobsinspektör, 
sceninstruktör, regissör m. m. Han har således för denna teater varit en i hög grad nyttig medlem och har under 
en skåde-spelarebana af öfver 40 år uppträdt i mellan 5 och 600 roller, bland hvilka särskildt hans Bisp Nikolas i 
»Kongs-emnerne» nämnes som en af hans bästa i det högre karaktärsfacket. 

SIGNE GlEBEEHAUSEN, född WlNSEöw i Köpenhamn den 18 november 1811, ankom till Kristiania 1834 
och debuterade den 3 september samma år som Erun i Toepfers lustspel »Sen er i spegeln». Hon var dotter till 
den danske skådespelaren Winslöw d. ä. och hade förut debuterat på Köpenhamns kgl. teater, där hon sedan blef 
anstäld som elev. Under en mer än 40-årig verksamhet vid Kristianiateatern har hon spelat en oerhörd mängd 
roller, i synnerhet sådana äldre fruntimmersroller, som bära prägeln af något förnämt och aristokratiskt. Hon var 
dessutom i besittning af en humor och ett jämnmått, en viss godmodig hemtreflighet, som passade förträffligt i 
de flesta af de roller hon fick sig anförtrodda. Hon var, liksom den föregående, ingen konstnärlig storhet, men en 
utmärkt utilitet, och den som något känner till förhållandena vid en teater, vet mer än väl livad sådana hafva för 
en ofantlig betydelse. Amtmanskan i »De Nygifte» af Björnson, Eru Holm i »Rosa och Rosita» och Mad. Bernard 
i »Börd och Eör-tjenst» nämnas som hennes bästa roller från hennes senare tjensteår. 

Clara Ursin, född Hansen i Köpenhamn den 6 maj 1828, kom som sångerska till Kristiania teater 1849 och 
öfvergick på äldre dagar till talscenen, där hon i den danska komedins gamla fröknar och madamer ofta visat prof 
på, om icke någon verkligt framstående, så likväl en högst aktningsvärd skådespelartalang — ovanlig nog i 
synnerhet för en sångerska, hvars sceniska uppfostran gått i en helt annan riktning. 

Nicolai Wolf var född den 3 december 1824 i Köpenhamn och anstäldes 1852 som sångare vid Kristiania teater. 
Han debuterade därstädes samma år den 4 oktober som Max i »Eriskytten» tillsammans med Gustaf Sandström, 
som då sjöng Kasper. Emellertid gick den ny upprättade operan snart omkull, och Wolf var nu hänvisad till 
talscenen, där han inom kort gafprof på en öfverraskande mångsidighet. Roller sådana som Sk t de Jarl, Madeth, 
Othello, Petrucchio i »Så tuktas en argbigga», Sir Peter Teazle i »Skandalskolan», Ijöjt-nant v. Buddinge i 
»Gjenboerne», BotJucell i »Maria Stuart i Skotland» m. fl. bära vittne därom, och det bästa man kan säga om en 
skådespelare, som fått försöka sig i så mångt och så mycket, är det erkännande som gifvits Wolf, »att han aldrig 
skämt bort någon roll». Han fortfor också att då och då uppträda som sångare, och som sådati öfvergick han på 
senare år till barytonfacket och torde i detta afseende, som särdeles ovanligt kunna nämnas, att han sjungit både 
Max och Kasper i samma opera. Wolf afled den 7 februari 1875. 

De nu uppräknade fyra konstnärerna utgöra de förnämsta af Kristiania teaters danska skådespelareuppsättning. 

Att de nationela krafter, som sedan allt talrikare framträdt på den norska scenen, af dessa sina föregångare haft en 
god hjälp i fråga om det tradi-tionelt tekniska, lider intet tvifvel, och det hedrar därför den norska publiken, att 
den visat dem sin varma tack för det banbrytande arbete, som de utfört vid den nybildade norska scenen. Det var 
en lycka, när de inhemska krafterna ännu voro få och spridda, att kunna vid en nyupprättad scen anställa 
personer, som hade vuxit upp i ett land, där skådespelarkonsten stod i så högt anseende som i Danmark, och det 
gamla moderlandet betalade på detta sätt igen en del af den skuld, hvari det stod till Holbergs och Wessels 



fädernesland. 


4. Norska skådespelare. (1850—1890.) 

Främst bland de norskfödde skådespelarne står den nyligen aflidne, man kan utan öfverdrift säga, af hela Norge 
saknade Johannes Brun, om hvars rika ochoriginella konstnärsbegåfning så mycket varit sagdt och återupprepadt, 
att vi här kunna därom fatta oss tämligen kort. 

JOHANNES FINNE Brun föddes 1832 på gården Mo i Vaerdalen, var son af godsegaren, kandidaten Brun, och 
blef faderlös vid 5 års ålder. Vid 12 års ålder sattes han i lära på ett litografiskt tryckeri och efter ett års förlopp 
hos en urmakare, från hvilken han återgick till litografien, vid h vil ken han stannade i 6, 7 år till dess han 1850 
debuterade vid Bergens ny upprättade teater den 2 januari som Henrik i »Den Vaegelsindede», i hvilken roll han 
från första stund gjorde en lysande lycka. Hans familj var .på det högsta emot att han skulle gifva sig till teatern; 
i synnerhet var hans moder, som gift om sig med konservator Thoren i Trond-hjem, alldeles utom sig däröfver. 
När han därför året förut skulle profrepetera på teatern som Henrik i »Henrik og Pernille», begaf sig styffadern 
tillika med några vänner till teatern för att på ett eller annat sätt skrämma honom bort därifrån; men de 
afväpnades helt och hållet af den omisskänliga skådespelarbegåfning, som han lade i dagen. Vid 19 års ålder gifte 
Johannes Brun sig med den unga skådespelerskan EOUISE Guldbrandsen, och från den första tiden af deras 
äktenskap omtalar en af Bruns biografer följande komiska och på samma gång rörande lilla historia. 

En gammal släkting till dem hade ännu aldrig sett dem uppträda; han tyckte inte om teatern och hade icke kunnat 
öfvertalas att gå dit. Slutligen lyckades det dock för de båda unga att få honom dit, och när spektaklet var slut 
följde han med dem hem för att äta kväll hos dem. Det märktes tydligt, att gubben hade något på hjärtat, som han 
hade svårt att komma fram med. Alla tre sutto tysta, till dess slutligen Johannes kom sig för med att fråga hvad 
den gamle tyckte om det som han hört och sett på kvällen. 

»Jo,» svarade gubben, »musikanterna spelade vackert, det var alldeles som att höra orgeln i kyrkan.» Vidare inlät 
han sig inte på saken, förrän Johannes äter kittlade honom med frågan: »Nå, hvad tyckte du om mig ochEouise 
då?» Då tog gubben bladet från munnen och svarade med djupaste öfvertygelse: »Du, Johannes, jag är gammal 
och ser hvad inte du serl Jag ser att alla menniskor grinar och skrattar åt dig, och det skär mig i hjärtat, ser du! 
Hör, Johannes, både du och Eouise är ju så snälla och hyggliga menniskor, att det är synd och skam att folk ska 
grina åt er! Om du nu vill vara snäll och lyda mig, så ska jag hjälpa dig att sätta upp en liten hökarbod åt er i 
stället!» 

Men så snäll var inte Johannes, och det var en lycka för Norges unga skådespelarkonst att Mammon inte lockade 
honom bort från den bana, som naturen skapat honom för. Den egeotliga kärnan i hans stora begåfning var hans 
djupa och varma humor; den gjorde honom så betydelsefull och stor som scenisk konstnär, att han kanske icke i 
något land haft sin like som komiker. Genom denna egenskap var det för honom lätt att framställa en komisk 
karaktär på sådant sätt, att den, samtidigt med att den stäldes i det komiska ljusets klaraste belysning, så att 
figurens yttersta egendomligheter skarpt framträdde, på samma gång utstrålade en så mild, hjärtevinnande 
värme, att detta grep åskådarnes sinnen lika mycket som de rent komiska sidorna kittlade deras skrattmuskler. 

Johannes Brun var inom sitt rollfack ovanligt mångsidig och skapade under sin nära fyrtioåriga konstnärsbana de 
yppersta figurer inom de mest olikartade områdena för en komikers verksamhet. Han spelade vid Kristiania 
teater öfver 300 olika roller, och om åtskilliga af dessa också voro mindre betydande, återstår dock en mängd 
verkliga hufvudroller i alla riktningar, ifrån farsen och sångstyckena till hufvudpartierna i de stora komedierna 
och de borgerliga skådespelen. Inom den klassiska repertoaren har han i Shakspeares stycken mäster ligt utfört 
Falstaffs roller i »Henrik IV» och »Muntra Fruarna», Spole i »Midsommarnattsdrömmen» och Atito-tyctis i »En 
vintersaga», Holbergs Jeppe på Bjerget och Per Klockare i »Erasmus Montanus», Sganarell i Moliéres »Eäkaren 
emot sin vilja», Jourdain i »Borgaren adelsman» och Argan i »Den inbillade sjuke».I det moderna lustspelet 
behöfva vi endast nämna hans Michel Terrin, hans Daniel Heire i »De unges förbund», hans Skriver-Hans i 
»Eventyr paa Fodreisen», för att äfven hos den svenska publiken väcka minnet om högtider af skratt, hvilka icke 
skämdes däraf att man ofta nog skrattade med en tår i ögonvrån. Den publik, som närmast följt honom under hans 



utveckling, fröjdats åt hans konstnärliga segrar och heklagat hans svagheter som menniska, sörjer med skäl vid 
den af-hållne konstnärens hår, och det är nog mer än en som med djupt allvar gör sig den frågan: när skall den 
norska teatern på nytt få en konstnär, så rikt hegåfvad, så varm för sin uppgift och så midt under skämtets 
gladaste högtider hänvisande på det oförgängligt sköna och sanna, som Johannes Brun? 

Närmast honom i betydelse för den norska scenen, fastän verkande på ett helt annat område än hans, står Laura 
Gundersen, född Svendsen i Bergen den 29 maj J^33 och anstäld vid Kristiania teater sedan den 8 januari 1850, 
då hon debuterade som Regissa i»Svend Dyrings Huus» af Henrik Hertz. När man talar om nordens största 
skådespelerskor under de vår tid näst föregående decennierna, nämner man hennes namn bredvid Louise 
Heibergs och Elise Hwassers, och detta med all rätt, då hon för sitt lands skådespelarkonst varit lika epokgörande 
som de för syskonländernas, med den skilnadeti dock, att hon kanske varit mera uteslutande tragisk 
skådespelerska än de. Genom hela sin begåfning och genom sina verksammaste framställningsmedel har fru 
Gundersen varit hänvisad till den idealistiska skolan inom den sceniska konsten, den skola, som mera 
förallmänligar än särtecknar de dramatiska karaktärerna. Denna skola, som nu öfverallt har fått vika för den mera 
realistiska riktningen, var i Norge ett arf från den danska teatern, och det var naturligt att den unga 
skådespelerskan just af denna riktning skulle emottaga bestämmande impulser för hela sin följande 
konstnärsbana. 

Laura Gundersens styrka på samma gång som hennes svaghet har varit att hon, sitt temperament ochsin 
begåfning likmätigt, spelat och spelar på inspiration. Hon har därför skapat betydande uppgifter, hon har varit 
stor, sann och glödande och ryckt med sig sin publik mången gång till fullkomlig hänförelse; men hon har också 
misslyckats, om också icke fullständigt, så likväl delvis i roller, där hon icke genom utbrottens intensiva kraft och 
passion kunnat komma åskådaren att glömma det bristande i detaljerna. Detta ligger helt och hållet i sakens 
natur. Den reflekterande skådespelaren blir alltid den, som till slut kan anteckna de flesta segrarne och framför 
allt de mest afgörande. Kan han också aldrig stiga så högt i ögonblickets djärfva flykt som den inspirerade, så 
ligger heller aldrig fallet så nära till hands, därför att han i sin själfbehersk-ning ser och undviker de små gropar, 
som för inspira-tionsskådespelaren ofta nog blifva djupa afgrunder. 

Genom det nu sagda torde det ligga tydligt för en och hvar, hvarför fru Gundersens betydelse för sitt lands 
skådespelarkonst icke under de senare decennierna kunnat vara lika stor som förut. Det nyaste dramat är ju nästan 
uteslutande realistiskt, och för inspirations-skådespelaren erbjuder den riktningen på långt när icke ett så 
tacksamt fält som den föregående. Men att hafva djupt och lefvande ingripit i sin tids konst, så som Laura 
Gundersen gjort det, är mycket nog, och i Norges unga skådespelarkonsts historia skall hon alltid nämnas med 
varm erkänsla som dess förnämsta tragiska skådespelerska under det tidsskede, som med vexlande lycka 
grundläde och utvecklade den nationela skådeplatsen. Bland hennes roller märkas förnämligast: Hermione i »En 
vintersaga», Arria i »Arria och Messalina», Hjördis i »Hsermändene på Helgeland», Halte-Hulda och Eeonarda i 
Björnsons stycken m. fl. 1868 uppträdde hon som gäst på Köpenhamns kgl. teater och firade 1875 sitt tjugofem- 
årsjubileum i Kristiania. Hennes man, SIGVARD GUNDERSEN, med h vil ken hon gifte sig 1864, är äfven 
skådespelare och har i synnerhet utmärkt sig i karaktärsroller, bland annat som Bothwell i »Maria Stuart i 
Skotland» och Konstd B er nick i »Samfundets Stötter». Andreas Hornbeck Isachsen är född i Grimstad 1829, 
blef student 1850 och debuterade 1852 vid den nya teatern i Bergen. Tre år därefter uppträdde han som gäst på 
Kristiania teater och anstäldes 1860 vid den nya norska teatern i Möllergaden därstädes. 1862 öfvergick han till 
norska teatern i Trondhjem, men vände 1865 tillbaka till Kristiania, där han sedermera, med undantag af ett kort 
af brott 1870, fortfarande varit fäst, och där han förskaffat sig ett stadgadt anseende som en, tekniskt, särdeles väl 
utbildad realistisk karak-tärsskådespelare. Särskildt har han i det nyare norska dramat skapat utmärkta figurer, 
sådana som Advokat Berendt i Björnsons »En Eallit», Guldstad i »Kjaerlig-hedens komedie», Aslaksen i »De 
unges förbund», Knappe-stöberen i »Peer Gynt», Kapten Slaclc i »Engelskmänd i Indien» m. fl. roller. Äfven 
som instruktör har han varit af betydelse för den norska nationalscenen och har dessutom äfven försökt sig som 
författare. Isachsen har uppträdt som gäst också på vår Dramatiska teater och vunnit lifligt bifall både som 
karaktärsskådespelare och komiker. 



HENRIK KLAUSEN är en af de norska skådespelare, som gjort sig fördelaktigt känd äfven af den svenska 
teaterpubliken. Han är född den 14 februari 1844 och började sin skådespelarbana 1860 vid Trondhjems teater, 
där han uppträdde till 1863, då han fick engagement vid norska teatern i Möllergaden i Kristiania. Han användes 
i älskarroller, hvilket icke egentligen var hans rätta fack, och när denna teater kort därefter uppgick i 
Kristianiateatern, var Klausen ibland dem som icke blefvo anstälda vid den senare. Han funderade nu på att 
blifva student, men ändrade sig och reste i stället till Paris, där han flitigt studerade de franska teatrarna. 
He mk ommen tog han anställning vid den då upprättade »Eolkteatern* i Kristiania, reste senare med dess sällskap 
i småstäderna samt kom slutligen också med det till Stockholm, där några skäligen klent besökta föreställningar 
gåfvos på Dramatiska teatern. Klausen stannade kvar i Stockholm efter de andra och tänkte nu allvarligt på att 
utbilda sig till svensk skådespelare. Han vände sig i denna afsikt till samlaren af dessabidrag för att få lektioner i 
svensk deklamation, tog också några sådana, men lät slutligen öfvertala sig att afstå från det svåra företaget och i 
stället egna sig ät sitt eget lands uppväxande konst. Sedan han återvändt hem och några år spelat vid Cortes’ 
sällskap, fick han 1870 anställning vid den då Björnsonska teatern i Möller* gaden, hvarpå han 1872 med den 
öfvergick till Kristiania teater, där han inom kort blef en mycket använd och mycket omtyckt skådespelare. 

Klausen är en mycket mångsidig skådespelare med en i hög grad smidig och böjlig natur, en skarp iakta-gelse- 
och uppfattningsförmåga, ett utmärkt yttre och en förträfflig stämma. Han rör sig lätt och ledigt på scenen och är 
på sin plats lika väl i det högre dramat som i komedin och lustspelet. Han har i detta icke Johannes Bruns varma 
humor, men däremot mycket godt humör, och hans torra, skarpa, inom rollens omfång väl begränsade komik är 
präglad af säker takt och ett gyllene lagom. Äfven som karaktärsskådespelare, har Klausen visat prof på en 
ingalunda vanlig förmåga, hans Shylock, C al i gul a i »Eäktaren från Ravenna», hans Harpagon och Bisp 
Nicolas bära vittne därom, och som Eeer Gynt har han i icke ringa mån bidragit till det varma bifall, som kom 
detta stycke till del, då det uppfördes i Kristiania. Klausen är ännu en jämförelsevis ung man och bör ännu i 
många år kunna vara en af stödjepelarne för den norska scenen. 

I fröken SOPHIE PAREEIUS har Kristiania teater haft och har ännu en förträfflig skådespelerska för det bredt 
komiska facket, och detta icke allenast i de Hol-bergska, utan också i de moderna lustspelen och komedierna. 

Hon föddes i Bergen den 18 september 1827 och debuterade i december 1852 på norska teatern i Möllergaden. 
1855 uppträdde hon första gången på Kristiania teater och har sedan dess varit fäst vid denna scen, med undantag 
af ett år, som hon tillbragte i Paris och två år, då hon spelade på den Björnsonska teatern, innan den sammanslogs 
med nationalscenen. 

Bland hennes förnämsta roller räknas Grethe i Wes-sels »Kjaerlighed uden Strömper», Gedske, Nille 
ochMagdebnerm i Holbergs komedier, Mistress Malaprop i Sheridans »Rivalerna», Eröken Kjcere i 
»Kj ärlighedens komedie», Malle i »Geografi og Kj ärlighed» och Eru Wahlström i »Hittebarnet», som hon 
upprepade gånger spelat tillsammans med Eredrik Deland, efter hvilkens utsago hon lär vara »den bästa Eru 
Wahlström han någonsin spelat emot», — hvilket icke vill säga så litet. Hon har sällan uppträdt utom det 
komiska området; men har likväl med framgång spelat Ragnhild i Oehlen-schlägers »Dronning Margareta» ocr) 
Erakark i Björnsons »Sigurd Slembe», andra delen. Eröken Parelius är för närvarande seniorn bland Norges 
skådespelare, men uppträder ännu med oförminskad talang och oförsvagad komisk verv, en heder och en föresyn 
för det unga släkte som vuxit upp omkring henne. 

Eouise Wolf, född Johannesen i Bergen den 25 maj 1833 och 1854 gift med den danskfödde skådespelaren 
Nicolai Wolf, debuterade den 10 november 1850 på Ole Bulls nyupprättade teater i Bergen och öfvergick 1853 
till Kristiania teater, där hon debuterade samma år den 17 april som Eisbeth i »En söndag på Amager». Hon 
gjorde från första ögonblicket stor lycka genom sin skönhet, sitt glada, muntra väsende och sin vackra sångröst 
och har sedan dess varit en af Kristianiapublikens gunstlingar. Sedan hon till följe af årens inverkan måst afstå 
från en del roller, som utgjorde hennes ungdomsrepertoars glanspunkter — och bland dem kunna vi anföra 
Smanna i »Eigaros bröllop». Anais i »Debutanten och hennes far», Rosita i »Rosa och Rosita», Richelieu i 
»Richelieus första vapenbragd», Katarina i »Så tuktas en argbigga» m. fl., — har hon visat att hon i de 
Holbergska Pernillerna, i en mängd subrettroller och särskildt som Madam Rundholmen i »De unges förbund» 



har till sitt förfogande en fond af sund och gedigen humor, som icke är så vanlig att finna hos skådespelerskor, 
hvilka uppfostrats för ingenuerna och de små koketta älskarinnorna. Hon har också fortfarande hehållit sin 
gunstlingsplats hos puhliken, och Kristiania teater hoppas äfven för framtiden många och rika frukter af hennes 
betydande framställningskonst.JoiiANNE Regine Juel, född Elvig i Bergen den 17 oktoher 1848 och sedermera 
omgift REIMERS, uppträdde redan som 16-årig på Bergens teater och kom 1866 till Kristiania, där hon hlef 
anstäld vid den då nybildade Eolkteatern. Här uppträdde hon första gången den 6 november som Marie i 
folkkomedien »En handtverkares hustru», ådrog sig genom denna debut Björnsons uppmärksamhet och anstäldes 
genom honom vid Kristiania teater, där hon den 28 december samma år debuterade som Regism i »Svend Dy 
rings Huusx och mottogs med publikens lifliga bifall. Hon fick snart en mycket omfattande repertoar, men 
framstod mest och lyckligast som karaktärsskådespelerska i synnerhet i det nyaste, realistiska dramat, för hvilket 
också hennes begåfning var den mest utpräglade. Mindre lycklig var hon däremot i det historiskt-romantiska 
skådespelet, och hennes gästuppträdande på Stockholms kgl. teater som Johanna i »Jungfrun från Orleans* och 
Sigrid i »Bröllopet på Ulfåsa» förskaffade henne icke någon oomtvistad framgång. I sitt hemland åter var hon i 
roller sådana som Nora i »Ett dockhem*, Aagot i »Eeo-narda», titelrollerna i »Dora» och »Eroufrou», Suzanne, i 
»Sällskap där man har tråkigt», Hetiiginnan de Sept-mont i »Erämlingen», Toinette i »Gnistan» m. fl. med rätta 
ansedd som en af den norska teaterns mest framstående och mest löftesgifvande skådespelerskor. Hennes 
segerrika och lyckliga konstnärsbana hlef likväl icke lång; hon afled helt oväntadt och plötsligt den 29 april 
1882, till stor sorg och saknad för den norska hufvud-stadens teatervänner, hvilkas sympati och ynnest hon i så 
rikt mått vunnit. 

ARNOEDUS REIMERS, hennes make i andra giftet, är född 1845 i trakten af Bergen och debuterade 1867 på 
Kristiania teater som Stig Hvide i »Svend Dyrings Huus». I besittning af en ståtlig figur och en kraftfull, 
välklingande stämma, hlef han snart den norska national-scenens hjälte par préférence, och inom denna genre 
tillhöra Hakon Jarl och Örnulf i »Haermändene» hans förnämsta framställningar. Men äfven i det moderna 
karaktärsdramat har Reimers vunnit erkännande, ochhans Stensgärd i »De unges förbund», Sannas i »En Eallit», 
Stockmann i »En Eolkefjende» och Hjalmar Ekdal i »Vildanden» anses för hans bästa skapelser i denna riktning. 
Reimers har också uppträdt på kgl. teatern i Stockholm både som Stensgård och Stockmann och vunnit bifall för 
sitt karaktäristiska utförande af de båda så olika uppgifterna. 

Bland andra lofvande skådespelare och skådespelerskor vid den norska teatern torde här böra anföras, utom den 
förr omnämde Bj*örn Björnson, som är Kristianiateaterns för närvarande mest framstående förmåga bland de 
yngre manliga artisterna, CHRISTIAN Abelsted, Jacob Asmundsen, Georg Kroiin, Ears Olai MICHEESEN samt 
skådespelerskorna Inga Olsen, Sofie Reimers, Didi Heiberg, Thora Hanson och Rosa ABEESTED, anstälda dels 
vid Kristiania teater, dels vid den ny upprättade norska nationalteatern i Bergen, där en stående teater nu tyckes 
hafva goda utsikter för sig att kunna förblifva stadigvarande och säker. 

Genom denna korta öfversikt af teaterförhållandena och de i dem mest ingripande personligheterna i vårt 
broderland har jag velat framhålla det faktum, att skådeplatsen där erkänts och erkännes vara en viktigare faktor 
för det nationela lifvets utveckling än i många andra länder med både större tillgångar och äldre traditioner att 
bygga på. Endast den omständigheten att Norges andra stad, trots den mindre invånarsiffra den, gent emot andra 
länders städer af samma rang, ännu kan uppvisa, likväl modigt och utan att tröttna upprätthåller en nationel 
teater, vid hvilken ett friskt, konstnärligt lif pulserar, lemnar tillfälle till ganska nedslående och förödmjukande 
jämförelser. Men det skadar aldrig att göra dem och att göra dem ofta; kanske skall man på detta sätt slutligen 
kunna lyckas att råda bot på den förnäma likgiltighet, det illa dolda förakt, hvarmed denna viktiga kulturfråga på 
andra ställen betraktas — här vid lag ingen nämd och ingen glömd.XIII. Den svenska teatern, 

i. Inledning. 

De äldsta underrättelserna om skådespels uppförande i vårt land visa tillbaka till slutet af i6:de århundradet, då 
vid hertig Karls förmälningshögtidligheter i Nyköping 1592 »engelska komedianter» uppträdde. Redan förut 
talas visserligen om att prins Erik 1558 ville låna harnesk och rustningar för uppförande af »skouspil i 



fastlagen», men då man kort därefter får läsa om att till Eriks kröning förskrefvos »någre sällsamme djur», är det 
antagligt att de skådespel, som då gåfvos, icke hade något med dramatiken att göra, utan i stället bestått af några 
af de »upptåg*, om hvilka beskrifning finnes meddelad i Ljunggrens »Svenska dramat till slutet af I7:de 
århundradet». 

De »engelska komedianter», som vid bröllopet i Nyköping hjälpte till att illustrera festen, voro antagligen tyskar, 
som bibehållit denna benämning, därför att de på samma gång idkade lindansning, fäktning och ekvilibristiska 
öfningar, hvilka färdigheter då kallades »engelska konster», och tillhörde antagligen samma band, om hvilka 
redan är nämdt i afdelningarna om tyska och danska teatern. Sådana »engelska» komedianter kunna ju mycket 
väl hafva letat sig upp till oss från Nordtyskland och Danmark, och det kan ju mycket väl hända att de aktörer, 
som fettisdagen den 12 februari 1594 vid Sigismunds hof i Upsala »agerade en italiensk comedia» af Salvator 
Fabritz, voro de samma, såvida icke redan då studenterna börjat öfva sig med skådespels återgifvande. 

Att likväl redan längre tillbaka äfven hos oss moraliteter och mysterier blifvit uppförda, synes utom allt tvifvel, 
ehuru några säkra bevis därför icke kunna fram-läggas. Det äldsta dramatiska arbete, som finnes i vår literatur, är 
det från 15:de århundradet härstammande: De uno peccatore qni promeruit gratiam (om en syndare som undfick 
nåd); det tillhör helt och hållet de religiösa mysteriernas område, och det berättande stycket från samma tid: Af 
huru själen och kroppen trätte, torde kanske också hafva anordnats och uppförts som sådant. 

Öfvergången till det bibliska skoldramat bildas hos oss af Olaus PETRIS: Tobice comoedia, tryckt i Stockholm 
1550 och bestående af inledning på prosa. Förspråk, tre akter utan scenangifning samt Beslutningen på vers, och 
helt och hållet anslutande sig till bibeltexten. I en senare upplaga af 1650 anföres styckets titel på följande sätt: 

»Tobice comoedia, Thet är Een skön och lustigh Historia om then gamble och unge Tobia, hvilken faller in Anno 
Mundi 3232 för Christi födelse. Hvar-utinnan warder affmålat, hvad wedermödha, i kors och bedröfwelse, som är 
i Echtenskapsstånd, och åter huru Gudh nådheligen hielper och på sidstone medh glädhie beslutar. Allom 
Gudhfruchtigom och Rättsinnighom Personom, som i thet H. Echtenskapsståndet stadde äre, eller i Gudz fruktan 
ther til sigh begifwa wilja, ganska högnödigh, nyttigh och trösteligh at bruka, öfwerwägha och betrachta.» 

Från 1500-talets senare hälft förekomma också: De creatione mundi (Om meniskones Skapelse och Hennes fall), 
enn liten Tractat opå rjim, agerat, samt Holofernis och Judiths Commcedia, ageradt Ubsalice. liijm. 

I första början af I7:de århundradet, nämligen 1601 och 1604, möta oss tvenne skoldramer af Thomas Gevalensis, 
äfven kallad Thomas PETRI, död 1605 som kyrkoherde i Vestra Vingåker. De bägge styckena heta Josephi 
Historia och Konungh Davidz Historia; den förra försedd med måtto ur Davids I09:de Psalm: 

»Tin muns lagh, är mig Kärare än månge tusende stycker Guldh och Silliver, och jagh frögdar migh offtver titt. 
ordh, lijka såsom then ther fåår bythe.»1609 författade MAGNUS Olai ASTEROPHERUS, rektor i Arboga, Een 
lustigli comodia ridh nampn Tisbe, som så till vida är egendomlig, att den består af prolog och sex akter på vers. 
Handskriften bär påtecknadt: »ageradt», hvarför man med säkerhet vet att denna komedi liksom väl också de 
föregående blifvit af skolungdom uppförda, Tisbe både i Arboga, Karlstad och Upsala. 

Med nu anförda stycken synes således början hafva blifvit gjord, att äfven i vårt land införa det lärda skoldramat, 
hvars återgifvande ansågs och med rätta såsom i hög grad underlättande skolans arbeten. Själfve Luther hade 
lifligt förordat dem och sade om dem: »man bör ingalunda förbjuda lärjungarne att uppföra komedier, utan 
tvärtom uppmuntra dem därtill, emedan de därigenom dels erhålla god öfning i det latinska språket, dels få lära 
sig huru en och hvar i sin samhällsställning bör skicka sig, vare sig han är herre eller tjenare, ung eller gammal». 
Han tilläde vidare, att »de kristne icke borde undfly komedierna, äfven om stundom grofheter där förekommo; 
sådana kunde äfven påträffas i själfva bibeln». 

Att äfven de gamla komedierna åtminstone i ett fall liknade senare tiders, framgår af det yttrande, som Erasmus 
Rotterdamus fälde i anledning af de lutherska presternas anspråk på rättigheten att gifta sig. Han sade nämligen: 
»Detta sorgespelet kommer väl att sluta som en komedi, där alla bli gifta». 

De båda skoldramerna Josephi Historia och Konung Davidz Historia äro i ännu ett afseende märkvärdiga, och 



det är däruti att i dem förekomma de första exemplen på lyriska sånger, inlagda i själfva texten. I Josephi Historia 
finner man således den vackra folkvisan: »Dufvan sitter på liljekvist, i midsommartider», och i Konung Davids 
Historia förekomma en morgon- och en aftonvisa, hvilken sistnämda återfinnes under n:r 373 i den gamla 
psalmboken från 1695. 

Naturligt var också att vid högskolan i Upsala skoldramat skulle med mera omvårdnad kunna sättas i scen och 
uppföras än vid skolorna och gymnasierna ide smärre städerna. De uppfördes där håde på grekiska och latin. Så 
spelades i oktoher 1610 Terentius’ Eimuchus på grekiska inför både lärde och olärde och Euripides’ CyMops 
likaledes 1611 på Rudbeckska kollegiets gård inför både universitetsprofessorer och stadens borgare. 

Men med detta år inträder den svenska dramatiken i ett nytt skede, viktigt nog för att det året kan anses bilda en 
vändpunkt i dess historia. 

2. Johannes Messenius. Jacobus Rondeletius. Johannes Prytz. Nikolaus Ho/gerus. (1611—1670.) 

Johannes MESSENIUS kan med allt skäl kallas den svenska dramatikens fader. Att han icke kunde blifva detta i 
samma vidd och med samma betydelse som Holberg blef den danskas, ligger utan tvifvel till stor del däruti att 
han uppträdde öfver ett århundrade tidigare, att han följaktligen icke hade hvarken ett urartadt dramas 
förlöpningar att varnas af eller en nyvaknad folkandas impulser att ledas af vid sina försök att skapa ett svenskt 
drama. Icke heller funnos för honom förutsättningarna af ett särskildt skådespelarstånd, som kunde tillegna sig 
och utföra hans arbeten; han var och måste nödvändigtvis vara hänvisad till skoldramat, som först och främst 
hade att taga i betraktande sitt didaktiska och uppfostrande syfte. Att han det oaktadt hade för sina ögon ett stort 
mål och att han efter måttet af sin begåfning egnade detta arbete all sin energi, länder honom till en ära, som icke 
kan fördunklas af att hans dramatiska arbeten, sedda i senare tiders skarpa belysning, måste ställas tämligen lågt, 
om man jämför dem med hvad andra och mäktigare andar på ungefär samma tid kunde åstadkomma hos större 
och mera utveckladefolk än vårt, sådana som spaniorerna, engelsmännen och fransmännen. Han utvidgade likväl 
skoldramats gränser och införde däri ett lifligare element, i synnerhet genom de små lyriska stycken eller visor, 
som däri förekomma och hvilka höra till det bästa som han skrifvit. Hans afsikt var: »att författa hela Sveriges 
rikes historia uti 50 komödier och tragödi er och dem offentligen eochibera, såsom ock till att sammanhämta de 
äldsta och skönaste Srei'iges kämpavisor och dem låta på tryck utgå». Man kan med skäl lika lifligt beklaga att 
ingendera af dessa hans afsikter kunde utföras, och orsaken därtill torde vara att söka dels i den stridfärdighet, 
som låg iMessenii lynne och snart invecklade honom i mångahanda trakasserier och olyckor, dels i den mängd 
andra göromål, som tilldelades honom och om hvilka han själf säger i sin tillegnan till Upsala studenter af sin 
tragedi: Blanckamäreta, att han lemnar dem den »som god natt och valde all dm stund han dem icke längre under 
sin disciplin och öfning behålla kan, för annat svårt bekymmer, honom af Kgl. Majt. pålagdf och omhetrodU. 

Johannes Messenius’ första skådespel är Disa, tryckt i Stockholm 1611 och försedt med följande titel: 

»Disa. Thet är en lustigh Co möd i a, om then förståndighe och höghberömde Sweriges Drottningh, Em Dim, 
Hvilken sanferdeligen på Rim vthsatt och hållen ähr ioVbsala Marknad, nemligen then 17 och 18 Eebruarij, Ahr 
effter Gudz bördh 1611, aflf JOHANNE MESSENIO, Professore thersammastädes.» Comödien är försedd med 
Prologus, 5 akter med 5 scener i hvardera, samt Epilogus, jämte register på de »Personers och Studenters nampn, 
som thenna Comödien agerade». Att denna hans komedi väckte ett för sin tid ovanligt uppseende, framgår 
därutaf att den icke allenast senare, nämligen på 1680-talet uppfördes på Bollhuset i Stockholm, utan att den 
också öfversattes till tyskan och spelades dels här i landet, dels i Tyskland och Danmark af flera olika sällskap, 
bland annat af »die Hoch-Eurst: Sac hsen-Weimarische Hoff-comödianten», under den italienska titeln: »Ea Disa, 
Regina di Suecia*,Oder: Die abgewendete Hungers-Zeit und Menschen-Schlachtung Durch den hl/ugen Eath der 
Königinn Disa». Ännu så sent som 1773 uppfördes den på Humlegårds-teatern under titel: »Drottning Disa, 
Tragedie-Comedie på vers i 5 öpningar». 

Messenii nästa skådespel var Signill, en lustigh och sannfärdigh Tragödia, som uppfördes på Stockholms slott 
den 4 december 1612, till firande af hertig Johans af Östergötland bröllop med Carl IX:s dotter, Maria Elisabeth. 
Aret därpå följde Swanhnita, en lustigh och sannfärdigh Comödia, som uppfördes af studenter vid 



Eriksmässomarknaden i Upsala. På denna följde Blancha-märeta 1614, »En sannfärdigh Tragödia om the 
grujfuelige Mordhy som Konungh By rger af Drottningh Märet as tillshyndan på sine Brödher och Konungh 
Magnus Smeech på sin Son, genom Drottningh Blanckes rådh qch dåidh, i Swerige fordom hedreffuo». Stycket 
hleif uppfördt i Stockholm den 3 och 6 maj, och som Messenius själf säger: »medh tillhörligh Prackt celehrerat». 

Ofriga skådespel af Johannes Messenius äro: C hrist-mannus, eller Huru Christendomen först kom i Sweriet, och 
Gustavus, Huru then Eutherske Eäran hom ther in sedan, och synes det antagligt att dessa två skrefvos sedan den 
orolige mannen hlifvit insatt i fängelse på Kajanehorg i Einland. De finnas endast i handskrift och synas aldrig 
hafva hlifvit uppförda. 

Ätt Messenii dramatiska arheten, emottagna som de hlefvo med det lifligaste hifall, skulle framkalla håg för 
efterlikning hos andra, var ju ganska naturligt, och hade omständigheterna varit gynsammare och jordmånen 
lämpligare, är det antagligt att en ganska rik dramatik på detta sätt hade uppstått i vårt land. Nu hlefvo försöken 
icke många, och icke heller torde man kunna säga att de öfverträffade föregångarens. Samtidigt med Blancha- 
märeta uppstod således Judos Bedivivus, en chri steli gh Tragico-comödia af Jacohus RONDEEETIUS, 
skolmästare i Södertelje, som enligt hans egen utsago: »medh hvad olempa kan jagh icke säija» hlifvit 
sammanskrifven som tacksamhetsgärd åt de lärjungar, hvilka förut under hans uppsikt spelat Terentius’ komedier 
i Södertelje.Eör att gifva prof på den tidens skrifsätt och uppfattning vill jag här anföra ett stycke af prologen, 
som framsäges af Karrick, djäfvulen: 

»Gode Guds vänner som här ären nu Jag heder af eder litet ljud. 

Att säja hvad mitt ärende är Så fa I ock veta edert hegär. 

En själfsvyrding vill jag hafva här fram. 

Som I skolen få se på stan (stund) 

Honom vill jag så hafva till vägs Att om honom fast mycket ondt sägs. 

Judas månd’ den förrädaren heta. 

Om hvilken I kunnen i skriften leta, 

Hans rätta föräldrar honom hort kasta. 

Strax månde jag honom till landsherran hasta. Af fruen han varder hållen i aga. 

Men landsherran det fast annorledes lagar. 

Att stjäla och hola hafver han fritt. 

Sådant är allt uppsåtet mitt, 

Däraf han sådan dristighet får. 

Att han sin tjenare ihjäl slår, 

Eandsherrans son gör han det samma. 

Det dock kommer till föga gamma. 

Ty landet måste han rymma strax. 

Men det här mig väl till lags.- 

I en galga jag honom skall föra Där skall han vilja sin ändalykt göra. 

Men ej han slipper dermed som han tror. 

Han skall ock få veta hvad i helvetet hor; Dertill skall jag hans hjälpare vara Och där på intet arhete spara. 

Eängre summan I icke få höra. 



Men akter på hvad spelet vill göra.» — 

ANDREAS Johannes Prytz, eloquentiae professor i Upsala och en af dem som under studenttiden uppträdt i 
Messenii skådespel, är författare till tvenne stycken, 

Olof Skottkonung, en lustigh comödia, samt En lustigh comödia om then Stormechtige Swcriges, Göthcs, 
WemlcsKonung, Konung Gustaf then första håda på vers, med undantag af några ställen i den sista, där ett 
tillkonst-ladt dalspråk talas i några af scenerna. Olof Skott-honung uppfördes i Stockholm den i och 2 decemher 
1620 och Gustaf then första i Upsala den 31 maj 1621, och hestå håda dessa stycken af prolog, fem akter och 
epilog, samt äro håda på trycket utgifna. 

Nicolaus Holgerus, skolrektor i Kalmar, skref och lät 1632 uppföra därstädes: Troijenborgh, Thet är En 
savferdigli Tragödia om Troire Stads ömkeligha förstöring, med prolog, sex akter och epilog. Eägger man till 
dessa nu uppräknade stycken den 1647 tryckta »ynkeligha och hedröfweligha Tragödien: Alle Bedle-grannas 
Spegel,» samt den »lustigha c o möd ian Surge, Eller Elijt och Oflitighet2 Skode Spegel,* hvilken sistnämda var 
skrifven af JACOBUS CHRONANDRUS och uppfördes i Aho den 6 maj 1647, samt Bele-Snack af densamme, 
gifven därsammastädes, så se vi där ungefär allt h vad som producerades i dramatisk väg i vårt land, innan den 
praktälskande drottning Kristina vid sitt hof införde Balletterna, operans och utstyrselstyckets föregångare, åt 
hvilka STJERNHJEEM lånade auktoriteten af sitt namn och sin stora poetiska förmåga, men hvilka nog också i 
sin mån hidrogo till att undanskjuta det enklare dramat, hvars ofta råa form och innehåll icke gärna kunde tilltala 
den fint hildade drottningen. 

Erån 1665 finnes visserligen att anteckna och minnas Rosimnnda, tragödia i fem akter af URBAN HjÄRNE, som 
utgör ett lysande, men enstaka undantag från den allmänna regeln; 1669 Spel om Herkulis Nöge-wal, sammansatt 
af STJERNHJEEM och Samuel Columhus, som var det första stycke hvilket spelades inför Karl XI; Rehecca, En 
ny och andeligh Comödia af Johannes BERONIUS, samt mot slutet af århundradet de på Svenska teatern i 
Stockholm uppförda styckena af Isak Börk, nämligen: Apollos Sår gespel, Orpheus, Dar ii Sårgespel, Ehiloméla, 
Phaeton och Hippolitus samt epilogen Valete-theatren, om hvilken mera längre fram, då vi komma att tala om de 
svenska skådespelarne. 

Hedherg, Dramatik. 153. Carl Gyllenborg. Erik Wrangel. Olof v. Dalin. Olof Celsius. £. Sköldebrand. R. G. 
Modée. 

Joh. Stagne/I. (1737—I77I-) 

Sedan den nyframträdande svenska dramatiken en längre tid lidit af tvinsot, till en del väl en ganska naturlig följd 
af att den nye konungen, Karl XII, gaf nationen helt annat att tänka på och i spetsen för sina »blåa gossar» 
spelade ett hjältedrama, hvars tragiska slutakt uppfördes vid Erederikshald den 30 november 1718, började några 
svaga vårtecken att visa sig, hvilka tydde på att icke alla grobara frön till ett drama blifvit utplånade från den 
svenska jorden. Eörstlingen af denna vårbrytningens magra period — ty vi veta ju alla att våren är kall och 
långsam under våra breddgrader — utgjordes af GYEEENBORGS 1731 från engelskan öfversatta eller kanske 
snarare imiterade komedi: En bättrad Willhjärna och en trogen Wänskap, h vars original är The lying Eower or 
The Eadies Eriendship af Steele, och som af öfversättaren sändes till Erik WRANGEE, hvilken därför också 
anföres som dess öfver-sättare. Gyllenborg öfversatte också Andromaehe eller Ett ömt Modershjärta af Racine, 
1723, och redan 1729 utgafs från trycket Den politiske Kannstöparen, öfversatt af M. Eagerström, hvarefter 
kommo turen till Moliéres komedier och flera af Holbergs öfriga lustspel, af hyilka Jeppe på berget. Madam 
Aprillräder (Den Vaegelsindede) och Mäster Gerdt Westplmler varit, efter Den politiske Kannstöparen, de 
närmast på vårt språk öfverflyttade. 

Men redan 1737 framträder den första egentliga svenska originalkomedin med Carl Gyllenborgs Den svenska 
Spr ätthöken, som uppfördes första gången på kgl. Svenska teatern i oktober detta år. Samma år i december 
uppfördes därstädes också för första gången Eröken Snö-hrits tragödi a, original af Erik WRANGEE, året 
därpåden 6 juni Den afundsjuke, komedie i tre öppningar af Olof v. Dalin, samma är i september Torilla eller 



Regner och Swanhvita, tragödia afWrangel, i november Brynilda eller Den olyckelige Kärleken af Dalin, vidare 
Fru Rangsjuk, comödia i fem akter, och Håkan Smulgråt, comödia i fem öppningar, båda af MODÉE, och 
slutligen 1739 Ingeborg, tragödia af Olof Celsius, den sista likväl endast uppförd i Upsala. Således på dessa 
tvenne år en ganska rik produktion, och hvad bättre är, en produktion af ganska aktningsvärdt slag, när man tager 
i betraktande den tid under h vil ken den såg dagen. 

Den man, som öppnar raden af de inhemska teater-författarne, grefve CARL GYLLENBORG, var född i 
Stockholm den 7 mars 1679 och sändes 1703 som kommissionssekreterare till engelska hofvet, där han 1710 blef 
resident och 1715 minister. 1718 utnämdes han till statssekreterare vid handelsexpeditionen och 1720 till 
hofkansler, blef 1723 riksråd, tillhörde i rådet det så kallade Holsteinska partiet och var redan då Arvid Horns 
medtäflare både vid landtmarskalksvalet och i konungens ynnest. Efter Horns afskedstagande blef han i april 
1739 af ständerna vald till kanslipresident och afled den 9 december 1746. Hans förmåga som politiker och 
statsman har blifvit mycket olika bedömd; som kansler för universiteten och som skald och prosaförfattare har 
han förvärfvat sig ett hedradt namn inom vår vetenskap och literatur, och i synnerhet bör han äras därför, att han 
egnade sin författareförmåga åt den nybildade teatern, för hvars anseende hans framstående samhällsställning var 
af en i hög grad välgörande verkan. 

Detta var äfven fallet med friherre Erik WRANGEL, född i Stockholm den 9 augusti 1686, legationssekreterare i 
London 1712, kansliråd 1720, landshöfding 1727 och slutligen riksråd 1739—43, således just under den tid, då 
den nyupprättade svenska teatern bäst behöfde hans stöd och medverkan. Denna blef visserligen icke af särdeles 
betydande art genom hans författarskap, men så mycket mera genom hans samhällsställning, h vil ken då för tiden 
naturligtvis utöfvade ett stort inflytande.Äfven OLOE V. Dalins författarskap för den nya skådeplatsen är af långt 
mindre betydenhet än på de öfriga områden, där han framstod som smakriktare och skald. Att han dock hade den 
rätta synen på skådeplatsens betydelse som uppfostrare, visas af hans i »Den svenska Argus» införda försvar och 
motto för den nyöppnade kgl. Svenska teatern, i hvilket han säger: 

»Ja visst, med svenska ord vill jag de Svenske säja Båd’ små och stora fel. 

Maitresse, Galant, Pedant och Sprätt båd’ half och hel. 

Erån Herren till dess dräng, från Eruen till dess Däja Sku’ alla få sin del.» 

Han sparde dem häller icke i sin komedie Den Afnndsjuke, där han gisslar just en af våra svenska skötesynder, 
liksom Gyllenborg i Den svenska Sprätthöken, gisslat en annan af våra svagheter, nämligen den att apa efter allt 
utländskt och anse det bättre än vårt eget. 

Eric Brander, född 1739, adlad Sköldebrand och död 1828 som grefve och »En af rikets herrar», bidrog längre 
fram till den svenska skådeplatsens spellista med Cleopatra eller Ödets och Kärlekens Egensinnighet, sorgespel i 
fem öppningar, samt Habor och 

Signildsorgespel i tre öppningar, båda på vers, och 

framträdde äfven under Gustaf III:s tid med tragedin 

Aslög, alla tre dock af mindre betydenhet och icke utmärkande sig för synnerligt poetiskt innehåll eller någon 
gripande tragisk kraft. 

På lustspelets område framstodo likväl under denna tid tvenne mera betydande författare, nämligen REINHOLD 
GUSTAE MODEL, föddoT698, sekreterare i kanslikollegium 1740, assessor i Åbo hofrätt 1746 och död 
därstädes 1752; samt JOHAN STAGNELL, född 1711, magister i Lund 1741, docent därstädes 1744, samt först 
skolrektor i Kalmar 1755 och året därpå lektor, först i Vältalighet sedan i Orientaliska språk, vid därvarande 
gymnasium, samt död sammastädes 1795. 

ModÉE har lemnat efter sig ett hedradt namn som juridisk författare, men äfven som komediförfattareintager 
han, bland tidens banbrytare i denna väg, ett betydande rum genom sina båda komedier: Eru Bang-sjnlc och 
Håkan Smulgråt, båda i fem akter och båda gisslande tvenne af mensklighetens oftast förekommande svagheter. 



ett gissel som han svänger både skarpt och muntert. De allvarliga värf han sedan fick att utöfva, hindrade honom 
troligen från att framdraga ännu flera af de förherskande bristerna i den skarpa belysning, som de äldre 
komediförfattarne älskade att anbringa omkring sina figurer — en belysning, som vi nu med skäl anse ensidig, 
men som då nog hade sitt fulla berättigande gent emot tidens seder och uttryckssätt. 

Johan Stagnell var en stridbar natur och förde ett i hög grad stormigt lif, liggande i delo, som han gjorde, både 
med offentliga och enskilda personer. Under hela sin tjenstetid låg han nämligen i fejd med biskopen, 
konsistorium och åtskilliga ämbetsmän, som han själf säger: »därför att han icke alltid kunde och ville vara af 
vederbörandes tankar, påmint om å t sk i 11 i ge oredors rättande, lagt sig ut emot våldsverkare för ett förtryckt 
Borgerskap, samt åtagit sig Allmogens försvar emot orättvisa Embetsmän». Är 1768 föll Kgl. Maj:ts utslag att 
lektor Stagnell skulle »för hetsig skri fart och andra förseelser på ett år vara förlustig sin tjänst med thy åtföljande 
lön, plikta 200 daler silfvermynt samt göra afbön inför Biskop och Konsistorium». 

Slutligen 1775 dömdes han af sammansatt krigs-och sjörätt i Kalmar att mista tjensten, sitta ett år i fängelse och 
göra sin vederdelornan offentlig afbön, för det han obevist beskyllt handlanden och öfversten Skytte, att nattetid 
hafva låtit öppna fästningsportarne till införande af förbjudna handelsvaror. Domen gick i fullbordan, men 
tjensten återfick han sedan genom domstols utslag. Af stadens innevånare var han likväl högeligen omtyckt, och 
hvad särskildt den studerande ungdomen beträffar, så lade den sina sympatier i dagen genom att, då han sjöledes 
aflÖrdes till slottet, »följahonom i båtar med flygande fanor och klingande spel». Sedan lefde han i lugn och slöt 
sitt lif 84 år gammal. 

Stagnell är som teaterförfattare märkvärdig därför att han i sina stycken ger uttryck åt den mest ohöljda realism. 
De äro icke särdeles framstående i konstnärligt hänseende, men genom sin natursanning gifva de en slående och 
trogen bild af det borgerliga lifvet i Sverige på 1750-talet, och detta torde vara nog till deras beröm, äfven om de 
i andra afseenden måste träffas af ett rättvist klander, särskildt i fråga om språkets grofhet, hvilket likväl torde 
hafva varit ett allmänt tidens lyte. 

De af honom författade styckena äro: Baron Själf-Jclok och Fröken Grannlaga, Den lyckelige Banquerotiéren 
och Ili sbadstugan, och är det i synnerhet i det andra af dessa, som Stagnell drar till strids mot affärsvärldens 
lyten under Frihetstiden så väl som under alla tider. Handlingen i. stycket rör sig omkring en grosshandlare, 
Goldfresser, som, sedan han någon tid varit försvunnen och efterlyst, återkommer med kunglig lejd, ackorderar 
med sina kreditorer — och har två millioner öfver. På detta sätt slutar stycket — i komplett motsats till hela 
tidens moraliserande riktning för öfrigt; lasten triumferar, föraktas visserligen af alla hederliga menniskor, hvilka 
dock utgöra mindretalet i stycket, — men triumferar likväl, alldeles så som det ofta nog inträffar i lifvet. 

Risbadstugan är ännu mera realistisk, ty den har till ämne att en hustru med tvenne kaffesystrars hjälp ger sin 
man en grundlig risbastu, därför att han gifvit henne en, för öfrigt ganska väl förtjent, örfil. Detta och endast detta 
är handlingen i stycket, som sedan de tre kvinnorna dragit af med mannen bakom en skärm och pigan följt efter 
med riset, afslutas med en sorts epilog, ett samtal mellan bonden Pär och käringen Botil, hvilka utbyta tankar om 
den märkvärdiga händelsen. Pär uttalar därvid styckets sens moral, i det han omtalar sitt sätt att lefva med sin 
»Kari, som har mer förstånd än någon nämdemanskär på det som honom tekommer, och får göra hva’ ho’ vill 
inom huse\ men inte blanda sej i de sysslorna som ä’ utanför».Detta egendomliga stycke torde aldrig hafva blifvit 
uppfördt och anföres här egentligen för att visa att realismen, eller rättare sagdt, naturalismen, har äldre anor än 
mången tror. Ännu ett stycke tillskrifves Stagnell, nämligen komedin Jesper Hjemlös, hvilket gisslar tvenne 
komiska förvändheter, nämligen mannen, som tycker om att syssla i köket, medan hustrun skrifver vers och 
vansköter mannens ämbete. 

De nu nämda författarne och deras styckenVoro banbrytarne för den svenska dramatiken, hvilken dock inom kort 
skulle få en rikare blomstring, om man också icke kan annat än beklaga att den, kanske af ren naturnödvändighet, 
måste ledas in på en bana, som icke var den lyckligaste för utvecklandet af skådespelet i dess rent folkliga 
betydelse. 

4. Gustaf III och hans samtida. (177 1 —1792.) 



När Sverige vid Gustaf III:s tronbestigning återigen efter lång tids förlopp fick en svenskfödd konung, började 
också ljusare tider att gry för den svenska dramatiken. De nyss omtalade ansatserna till skapandet af ett 
fosterländskt drama hade längesedan upphört, och inkallandet, under Adolf Fredriks och Lovisa Ulrikas tid, af 
utländska teatertrupper, hvilkas prestationer bättre tilltalade hofvet och de tongifvande klasserna, hade försatt de 
svenska skådespelarne i ett förnedrings-tillstånd, som med bjärta färger skildrats i synnerhet af friherre GUSTAF 
JOHAN EHRENSVÄRD, den blifvande kgl. svenska operateaterns förste direktör, hvilken därom yttrar sig på 
följande sätt: 

»Smaken för franska teatern blef så allmän och intagande, att man glömde, det en svensk teater hade funnits, och 
ansåg det vara dåraktigt att tro en sådan kunna finnas. Skulle något ridicult omtalas, så var det ord, dem man 
ännu från densamma kunde ihåg-komma. De förste, som uppmuntrade dem, voro döde eller ock urståndsatte att 
mera kunna uppmuntra. Den svenska teatern, landsflyktig i sitt eget fädernesland, såg att, då man icke mera kan 
roa och gagna, är ens varelse föga nödvändig. En tvinsot intog den simma, öfvergifven af läkare och utan 
tillgångar till hjälpmedel. Eängst inne uti staden, där några gamla och nära emot hvarandra svarande ohyggliga 
hus göra en smal gränd, högst uppe på en vind, där dagen med möda kunde tränga sig fram, där konsten nekat 
trappor, utan dit man måste klifva* på en brant och svag stege, — dit hade svenska teatern tagit sin bedröfliga 
tillflykt. Där besöktes den af de gemene, som där råkade sina likar eller för litet penningar fingo tillfälle att se 
seder af-målade, som liknade deras. Man slogs där som på en gästgifvaregård, o vett hördes som ibland 
månglerskor, grofhet som ifrån de sämsta krogar och liderlighetens tillhåll. Den betjentes af lika sådana personer. 
Aktörer voro tillkomne ömsom ifrån gäldstugan, ömsom ifrån soldathopen, några perukmakaredrängar och 
bränvins-advokater. En adelsman Eeyonmark spelte en ibland de sämsta roller; men detVar icke något nytt den 
tiden, att se svenska adelsmän spela smutsiga och sä mr e roller. Aktriser voro hemtade ur tvättstugan och ifrån 
Barkareby, kläderna lånta utur klädstånd, musiken flyttad ifrån krogbaler. — Så hade tjugo års vanvårdnad 
omskapat denna inrättning. Blef någonsin i de större sällskaper fråga yppad att se ett svenskt spektakel, så ansågs 
en sådan föresats som ett »partie de débauche», som en lust att se främmande dårar, eller, då man är på landet, att 
dansa på bondbröllop.» 

När man nu läser denna starkt färglagda skildring, spårar man i hvarje sats den förfinade och genom utländska 
resor granntyckt blifne grandseigneurens tydligt uttalade förakt för det visserligen groft tillyxade, men dock 
inhemska skådespel, som de af motgången förföljda skådespelarne sökte att framställa. Denna åskådning delades 
naturligtvis af hela den krets han tillhörde, och det behöfdes sannerligen icke mycket mera än just detta ohöljda 
förakt från de högres sida för att få delägre att också instämma i samma ton, och troligt är, att om den svenska 
teatern hållits i bättre helgd af de bildade klasserna, som i stället gingo till den som till ett »partie de débauche», 
så hade den icke sjunkit så lågt som den gjorde. 

Att den dock icke var fullt så usel som Ehrensvärd påstår, visar sig bäst af hans egen berättelse om det 
profspektakel, som den »gamle Stenborg», den outtröttlige förkämpen för svensk skådespelarkonst, lyckades få 
uppföra för konung och riksdag 1772. Han säger därom: »Grefve Bielke anmälde detta hos Hans Maj:t, som 
biföll, mera af lust att roa sig åt ett så oformligt spektakel, än i tanke att detta skulle gifva orsak till en ny 
inrättning. Repetitionerna af pjeserna, som skulle spelas, skedde i öfverste marskalkens rum, där Hans Maj:t 
lofvat själf vara tillstädes och väntade sig det nöjet att mycket skratta. Menechmerm och Oraklet voro de pjeser 
som utvaldes. Jag var närvarande vid denna repetition. Jag kan aldrig nog beskrifva hvad den plågade mig. Jag 
hade nyss sett de bästa och af hela Europa mest berömda franska aktörer. (I) Nu sårades hörseln vid hvart ord; 
aktörernas spel var så osmakligt, att man icke utan en bedröflig häpenhet kunde se det samma. Pjeser, ord, uttal, 
spel, kläder, gång, gråt och skratt — allt var lika osmakligt. Representationen af dessa pjeser svarade alldeles 
emot repetitionen-, men jag har aldrig sett en så talrik samling af folk-, man applauderade vid hvarje ord, man 
tycktes hafva en innerlig glädje att se ett svenskt spektakel, och därigenom tycktes allmänheten bedja Hans Maj:t 
att ett sådant beskydda. Vid denna representation togs ock af Hans Maj:t beslutet att inrätta en svensk 
skådeplats.» 



Jag har med afsikt spärrat åtskilliga af de utaf den första kgl. svenska teaterdirektören uttalade omdömen om 
detta profspektakel, som skulle få så glädjande följder. Jag har gjort det för att söka påvisa att det dock icke 
måste hafva varit fullt så illa stäldt med den stackars svenska teatern, som man velat låta påskina, äfven om dess 
skådespelare måste förlora vid jämförelsen mellan democh de »hästa, af hela Europa mest herömda, franska 
aktörer». Var väl detta att undra på och hehöfde de väl därför vara så under all kritik, då de likväl kunde förmå 
en konung, som kom dit endast för att skratta, att fatta ett för den fosterländska konsten så frukthärande heslut, 
och då de lyckades att hänföra den svenska puhlik, som inga jämförelser hade att göra, till ett så lefvande hifall? 

Nej, saken var nog den, att man var bortskämd genom de franska trupper, som under många ar upp-trädt i landet. 
Bevisen därpå äro Ehrensvärds egna ord, när han talar om företaget att upprätta en ny teater: »Huru skulle man 
inrätta en teater i ett land, där man icke egde tio drägliga pjeser till uppförande; där de enda aktörer som funnos 
voro uslare än de sämsta landstrykande komedi-trupper; där nationens geni var vändt till tröghet, där fattigdomen 
var i tilltagande, smak och insikter i aftagande och där regeringssättets natur gjorde att man häcklade allt som 
företogs? (!) Att upprätta en komedi-trupp var det allra äfventyr-ligaste; man hade nyss förlorat en af de hästa 
franska. Örat hade vant sig vid detta angenäma språk; de nyaste pjeser med de lifligaste målningar och de 
artigaste uttryck hade nyligen intagit oss. Huru kunde man då förvänta att lyckas med ohyfsade pjeser och, jag 
vågar säga det, ett ohyfsadt teaterspråk? Eåfängt hade det varit att vilja vänja örat vid Håkan Smulgråts infällen 
och vid den Afundsjuke med dess drängesamtal. Hade man det ändtligen kunnat, hvad hade smak, goda seder 
och vitterhet därvid vunnit? 

Hvilken utväg skulle man då taga, att erhålla ett svenskt spektakel? Jo, hegynna med det, hvarmed andra 
nat*9ner slutat: en stor opera. Man vänjer sig därigenom småningom vid språket; dess hårdhet minskas genom 
musiken; man finner ord och uttryck allt lindrigare och ingår slutligen förlikning med sitt tungomål.» 

Var då verkligen, frågar man sig ovilkorligen, vårt modersmål så klumpigt och groft, att det ovilkorligen maste 
hehöfva musikens förgyllning för att accepterasaf den tidens hildade svenskar? Var det icke snarare »det 
främmande smink», hvarmed utländska hof och utifrån importerade seder och talesätt färgat dess kinder, som 
gjorde att det, när det talades rent och oförfalskadt, skorrade i de öron som voro bortskämda med det franska 
hofspråkets mera välljudande och artiga fraser, och kan man icke möjligen förutsätta någon förnäm obekantskap 
med de seder och skick, som föreföllo så råa och så stötande? Var det inte alldeles på samma sätt i de öfriga 
länderna, ehuru vi som vanligt kommo ett halft århundrade efter, att operan och den därmed förenade 
uppsättningslyxen och balletterna, vid hofven och bland de förnäma hade sina lifligaste beundrare, och hur fick 
till exempel icke Holberg strida och sträfva för att i vårt grannland få den nationella dramatiken erkänd och 
slutligen uppburen? Hur är det ännu i våra dagar? Är det inte på de stora teatrarne operan och pä de små 
operetten som tilldrager sig brorslotten af de ton-gifvandes intresse, medan det reciterande dramat egentligen har 
sitt bästa stöd hos det verkliga folket — folket, som inte skyr att tänka och som inte uteslutande endast vill roas 
eller öfverraskas när det går på teatern? — Eolket som, nu liksom då, vill känna igen sig själft och därför hellre 
håller till godo med en pepprad rätt än en sockrad, hellre ler åt sina egna dårskaper eller gråter åt sina egna 
olyckor, än sitter kallt och undrande inför de sjungna eller dansade legender eller sagor, som stöta dess realistiska 
sans för det verklighetstrogna och det natursanna? — Emellertid blef det nu så, att vi fingo en opera och bredvid 
den fingo vi också en skådespelarkonst; ja, Gustaf III själf gjorde allt sitt till för att äfven skaffa oss en svensk 
dramatik, och det är icke hans fel, om vi ännu icke äro längre komna på den banan. Själf föregick han med 
exempel och lära, då han först med planer till operor och sedan med själfständigt utarbetade skådespel riktade sin 
nyupprättade teaters spellista, i det han lät sina skalder och vittra vänner utarbeta de af honom planlagda 
operorna och med i sanning kunglig frikostighet sörjde för den nya inrättningens både ekonomiska och 
konstnärliga behof. Ty icke nogmed att han var sin kungliga operateaters förnämste beskyddare och gynnare, han 
var sina författares smakråd och sina skådespelares kunnige instruktör och ledare, och att han bättre än någon af 
sin omgifning insåg nödvändigheten af att bredvid den praktkräfvande operan skaffa plats åt det enklare, folkets 
lif och seder målande skådespelet och lustspelet, visas bäst af det understöd han gaf den Svenska Komiska 
teatern, som fortfarande stod under P. Stenborgs ledning, till dess den samman-slogs med den kgl. och med sin 



nya lokal i De la Gardie-ska palatset fick namnet Kgl. Dramatiska teatern. 

Gustaf III.s betydelse som författare skulle natur ligtvis blifva epokgörande för sin tid, och detta lika mycket 
genom hans höga ställning som genom hans onekliga förmåga att i synnerhet teatraliskt behandla de ämnen han 
valde. Lägga vi nutidens kritiska måttstock på hans dramatiska arbeten, så är det sant att de brista i mycket; men 
detta förringar icke deras värde för den tid, som såg dem födas och återgifvas. Mycket af 
upplysningstidehvarfvets stora ord för små bedrifter finnes i dem att anmärka; dygd och last utmätas kanske litet 
för afsiktligt uppåt och nedåt, fosterländska bravader och vältaliga påpekningar rörande konungamaktens 
välgörande verkningar på alla områden, förefalla oss litet för afgjordt tillkomna på sidan om både handling och 
karaktärer, men detta var nu en gång tidens sed, och man torde få förlåta konungen, om han icke glömde att han 
var konung äfven då han skref sina pjeser. 

Det första skådespel som konungen planlade för sin nya teater var Birger Jarl, i tre akter på vers, som efter 
Gustaf III:s plan utarbetades 1774 af G. F. Gyllenborg och hvars 5:te scen i 3:dje akten är af C. C. 
ADLERBETHS hand. Detta följdes af Aeneas i Kartlmgo 1782, lyrisk tragedi i fem akter af KEEEGREN, som 
denna gång öfvertog utarbetandet af den kungliga planen. 

Därnäst i ordningen följde 1783 det själfständigt af konungen skrifna skådespelet Helmfelt i fem akter, 1788 den 
af Kellgren utarbetade dramen Drottning Kristina i fyra akter; 1788 den heroiska dramen Gustaf Adolf och Ebba 
Brahe, i tre akter, samt skådespelet Siri Brahe349 

4- 

i tre akter, 1789 Den svartsjuke Neapolitanaren, dram i tre akter, samt slutligen 1790 Alexis Michaelotmtsch och 
Nathalia Narischkin, dram i två akter, dessa fyra sista själfständiga arbeten af den kunglige författaren. 

Bland öfriga dramatiska arbeten från denna tid märkas Domald, tragedie i fem akter af A. E. RiSTEEE, 1777; 
Erik XIV) sorgespel af Bengt Eidner, 1781; Sune Jarl eller Sverkers dödtragedi af G. E. Gyllenborg, 1783, Oden 
eller Asarnes utvandring, tragedi i fem akter af C. G. EEOPOED, och Virginia, tragedi i fem akter af G. 
PAYKUEE, båda 1790, samt Oedip, tragedi i 3 akter med körer af ADEERBETH. 

På det komiska skådespelets område framträdde samtidigt med dessa arbeten i den högre stilen, de djärfva 
parodierna af Carl Johan Hallman, nämligen Casper och Dorotea, heroisk Djur går dsballett, parodierande Acis 
och Galathea, af Ealin; Petis och Telée, parodi påThetisochPeléeaf WEEANDER, och Skeppar Rolf, parodi på 
Birger Jarl af konungen själf. Gyllenborg och Adlerbeth. Vidare Einkel eller Det underjordiska bränneri et, 
komedi i tre öppningar, Donnerpamp, komedi i en akt och Tillfälle gör tjufren, sångspel i en akt af Hallman, 
samt Olof Kexells imitationer efter främmande original, lustspelen: Sterbhuskamreraren Mulpus, 
Bergslcigsfröken eller Rivalerne, Kapten Pitff eller Stor-prataren, samt Michel Wingler eller Bättre vara Brödlös 
än Rådlös, hvilka jämte Carl Envallsons lustspel Den nya sekten. Kusinerna eller Eruntimmersskvallret och 
Kron-fogdarne eller Slotterölet, EANNERSTJERNAS Äfventyrarm eller Resan till Månens ö och 
SCHRÖDERHEIMS Ejäsken eller Den Beställsamme bildade kärnan af lustspelsreper-toaren på svenska 
komiska teatrarne i Humlegården och på Eriksberg samt öfvergingo sedermera till kgl. Dramatiska teatern i dess 
nya lokal uti för detta Arsenalen. 

Den 30 juni 1791 uppfördes därstädeso för första gången De Okände eller Werldsförakt och Anger, dram i fem 
akter af Kotzebue, öfversatt af Didric Gabriel BjöRN, som med detta stycke introducerade den lar-moyanta 
dramen, hvilken i nära ett halft sekel skulle nästan uteslutande beherska den inhemska skådeplatsen.Den 
produktive öfversättaren bidrog själf genom sina bearbetningar eller imitationer af främmande skådespel i samma 
genre, sådana som Den förförda flickan, dram i tre akter. Dm förförde ynglingen, dram i fem akter, Eeodor och 
Eisinka m. fl., till den moraliserande riktningens befästande i allmänhetens ynnest. 

Vi veta alla huru den lysande sol, som med Thetis och Eelée gick upp öfver den svenska skådeplatsen den 18 
januari 1773, skulle sjunka i blod under maskerad-natten den 16 mars 1792, då den kunglige nydanaren träffades 
af det mordiska skottet just i det tempel, som han upprest åt de fosterländska sånggudinnorna. Det blef efter hans 




fall en lång period af sällan afbruten tystnad från deras sida, så djupt sörjde de sin beskyddare, och det var nästan 
uteslutande på öfversättningar, som de i Monvels skola uppdragna svenska skådespelarne fingo pröfva sina 
krafter under de närmaste decennierna. Mycket bidrog väl också till detta de politiska förhållandena i vår 
världsdel, hvilka först genom franska revolutionen och sedan genom de Napoleonska krigen blefvo bragta i en 
oreda och förvirring, hvilka icke kunde annat än inverka förlamande på den dramatiska produktionen. När 
världshistorien själf uppträder som dramaturg, då tiga både de stora och de små författarne, och på det sättet 
blefvo Gustaf III och hans samtida länge stående isolerade och utan efterföljare på det fält, för hvars första 
skördar i vårt land vi hafva dem att tacka, låt vara att plantorna också hade spirat ur en främmande jordmån. 

Tegnér har skönt och sant på en gång uttryckt vår tacksamhetsskuld till den kunglige banbrytaren i de bekanta 
stroferna: 

»All bildning står på ofri grund trll slutet. 

Blott barbarit var en gång fosterländskt; 

Men vett blef plantadt, järnhårdt språk blef brutet Och sången stämd och lifvet menskligt njutet, v 

Och hvad Gustaviskt var, blef därför äfven svenskt!»5. Svenska dramatiken efter Gustaf III. (1792—1836.) 

De mest framträdande författarne under sista decenniet af det i8:de och första decennierna af det 19: de seklet 
voro Carl Johan Lindegren, som, tydligen påverkad af Kotzebue, skref dramerna: Dm blinde Ätekaren, Den 
försonade Fadern, General Eldhjelm, Doktor Petit eller Operationen, Lycksökaren, Masken och Kärlek och 
Hemsjuka, hvilka samtliga blefvo uppförda och med bifall emottagna samt lefde länge på den svenska scenen, 
där ett af dem, nämligen Doktor Petit, bearbetad under titeln Doktor Human, uppfördes af Edvard Stjernström 
ännu så sent som 1855. Eindegren var otvifvelaktigt den talangfullaste af dem som den tiden försökte sig med 
dramatiskt skriftställeri, och antagligt är, att om han lefvat under mera ordnade och lyckliga förhållanden, hade 
han kunnat blifva en dramaturg af verklig betydenhet. Nu gick han under till följd af brist på karaktärsstyrka och 
sedlig jämvikt — beklagligtvis icke ensam bland den tidens rika begåfningar på literaturens och konstens då 
långt mera än nu tornströdda stigar. 

ADEERBETH skref ännu under det flyende seklets sista år sina tragedier Ingiald Tllråda och Kelonid, Eeopold 
sin Virginia, och under första årtiondena af det nya århundradet uppträdde PER HENRIK EING med sina 
nordiska skådespel: Agne, Riksdagen 1527, Den heliga Brigitta, Blotsven, Ingiald Illråda och Ivar Vid-famne 
samt Styrbjörn Starke, af hvilka endast Agne blifvit uppförd, nämligen vid invigningen af Eindebergska Nya 
teatern den 1 november 1842. 

På det historiska dramats område finna vi vidare AKERHJEEM med en Engelbrekt, ENVAEESON med Gustaf 
Erikson i Dalarne och Engelbrekt Engelbrektson, P. A. GRANBERG med Svante Sture och Märta Eejonhufvud, 
Jorund och Karl Knutsons död. Hammarsköld med Prins Gustaf, Eric XIV:s son, och D. v. Schultzenheim med 
ThorJcil Knutson, tragedi i fem akter på vers,medan C. G. NORDEORSS, utom en mängd öfversätt-ningar, 
författade originalstyckena Eiskaren, Tand doktorn och tillfällighetsstycket Eöreningen, till firande af Sveriges 
och Norges förening 1814, och BjöRN, REMMER, AltéN, Djurström m. fl. arbetade som flitiga öfversättare för 
de olika teatrarne. 

Erån och med året 1820 uppträdde på den inhemska dramatikens fält mäktigare andar än dessa, om man också 
måste beklaga att de icke kunde infria de rika löften, som förstlingarne af deras sträfvan ingåfvo. Det var då som 
Karl August NICANDER framträdde med liunasvärdet eller Den första Riddaren, diktad i Schillers anda och 
efter hans föredöme och väckande stora förhoppningar hos dåtidens granskare och smakdomare. Aret därpå utgaf 
Erik JOHAN STAGNEEIUS sin dramatiska dikt Martyrerne, hvars skönhet hänförde alla; den följdes snart af 
Bacchanterne, Kärleken efter dödm, Sigurd Ring, Wisbur, Riddartornet och Cydippe — alla rika pä glödande 
poesi — men beklagligtvis ingen af dem ämnad och de flesta heller icke egnade för skådeplatsen. 

Detsamma var också fallet med Carl Jonas Eudvig Almqvists Amorina, Eerrando Bruno, Isidoros af Tadmor, 
Ramido Marinesco och Signora Euna medan teatern däremot i ANDERS EINDEBERGS tragedi Blanka, och i 




hans skådespel Toni, Midsommar aftonen och Prest-gården fick stycken, som håde kunde spelas och spelades, 
men som icke på långt när i poetiskt värde kunde jämföras med de föregående. 

Mot slutet af 1820-talet uppträdde BERNHARD V. BESKOW med sina dramatiska dikter Erik XIV, i två 
afdelningar, första afdelningen Erik. konung, andra Eriks försoning, och dessa följdes snart af Ryno eller Den 
vandrande Riddaren med musik af Brendler och konung Oscar I; Hildegard, Torkel Knutson, Birger och hans ätt 
och Gustaf Adolf i Tyskland. Af dessa hafva Ryne, Torkel Knutson och Birger och hans ätt hlifvit uppförda, det 
sista så sent som 1888, och efter det intryck, som de gjort från scenen, kan man med allt skäl heklaga att 
Beskows författarskap för skådeplatsen icke hlef mera omfattande än fallet var. Äfven hans stycken äroanlagda 
och utförda i Schillers ideala form och anda, rika på poetiska skötaheter, deklamatoriska kanske mer än 
dramatiska, men just därför också emottagna med större sympati af 1860-talets puhlik, som såg Torkel Knutson 
uppföras, än af 1880-talets, som icke fann Birger och hans ätt realistiskt nog i anläggning och utförande. 

Bland författarnamnen från denna tid vilja vi ännu anföra I. A. Brakel med tragedin Oden i Svithiod; 

I. ENGSTRÖM med skådespelet Erik Segersall och sorgespelet Hjalmar och Ingehorg: E. W. Ruda med 
sorgespelet Hagharth och Signe; ÄR VID August Afzelius, de svenska folkvisornas återuppväckare, med 
sorgespelet Dm siste Eolkungm och slutligen skalden Erans Michael Eranzén, som endast sporadiskt heträdde 
dramatikens mark med skådespelet Audiensen eller Eappskan i Kungsträdgården och sorgespelet Drottning 
Ingjerd eller Mordet på Elga rås. 

Det sista namn som ännu på 1830-talet möter oss är Karl Kullbergs, hvars historiska skådespel Sven-skarne i 
Neapel uppfördes 1836 på kgl. teatern och som först några år därefter som lustspelsförfattare möter oss på den 
Eindehergska Nya teatern med enakts-lustspelet Det otroliga dier Svartsjuka hotad genom inkvartering, 
utgörande en imitation af det franska lustspelet Ee flagrant delit af Bournonville och Desnoyer. Eör öfrigt är det i 
ögonen fallande, h vil ken nästan total hrist på inhemska lustspel som hela detta tidsskede erhjuder, då däremot de 
fosterländska skådespelen och det högre dramat särskildt synes hafva utöfvat en stor lockelse för den tidens 
författare. Ville teatern gifva komedier och borgerliga skådespel, så var den helt och hållet hänvisad t ill 
öfversättningsliteraturen. Misstar jag mig eller skulle icke orsaken till detta egendomliga förhållande kunna med 
skäl sökas i någon återverkan af den första riktning, som svenska dramat fick emot det högstämda och 
idealistiska, då man till och med måste idealisera själfva språket genom att göra det till underlag för musiken, och 
hade månne icke de parodiska ytterligheterna på farsens och folkstyckets område skrämt bort den närmast 
följande tidens skriftställare från attfprsöka sig på att skildra folkets hvardagslif och svagheter, hvilka icke 
ansågos lämpliga för framkallandet af den festliga stämning som man då mera än nu fordrade af skådespelets 
framställande? De få undantag som man i detta hänseende träffar på, hafva i allmänhet framkallats af de strider i 
politiska och literära frågor på hvilka 1820- och 30-talen voro så rika, och det är i allmänhet polemiska 
utgjutelser som man roade sig med att gifva dramatisk form och att strö omkring sig i kalendrar och tidningar, 
men som man aldrig haft ens den aflägsnaste tanke på att få se uppförda på någon teater. 

6. Nyare och nyasto svenska författare. (1840—1890.) 

Årtiondet 1840—50 synes i detta som i så många andra afseenden vara vändpunkten till en rikare produktion och 
ett mångsidigare lif äfven på dramatikens område, och till detta resultat bidrog icke minst att den kgl. scenens 
uteslutande privilegium på att i hufvud-staden ensam uppföra skådespel efter många och outtröttliga 
ansträngningar bröts af den bekante kapten ANDERS EINDEBERG, hvilken 1842 lyckades realisera sin länge 
närda afsikt att bygga en enskild teater. Den energiske mannen förtjenade också mer än väl denna framgång för 
en idé, åt hvilken han varit nära att offra sitt lif, och man kan endast beklaga att han icke var lika mycket egnad 
till att styra en teater, som att agitera för att få bygga den — annars hade väl resultatet af hans lifsarbete hlifvit 
hugnesammare för honom själf och äfven betydelsefullare för den dramatiska konsten. Att det likväl hlef detta i 
icke liten måtto, bevisas bäst af den relativa rikedom på svenska dramatiska arbeten som denna och senare tid 
erbjuder i jämförelse med den näst föregående, och särskildt därigenomatt man från den konkurrerande scenens 
öppnande kan börja tala om ett inhemskt lustspel, för hvilket den stora scenen synes hafva varit allt för 



fordringsfull, sedan den gamla dramatiska teaterns brand 1825 medfört de båda kgl. scenernas sammanslående 
till en enda. 

Den man som vi förnämligast bafva att tacka för det svenska lustspelets pånyttfödelse, är AUGUST BLANCHE, 
född 1811, död 1868, bos hvilken rikt utrustade natur man finner många af de nödvändiga egenskaper som 
kräfvas af en banbrytare, såsom slagfärdig kvickbet, mod att utdela ocb emottaga slängar, strålande godt lynne 
och en djupgående bekantskap med de samhällets klasser, hvilka lustspelet egentligen har till uppgift att skildra. 
Man har velat frånkänna honom originalitet, därför att han tog sina ämnen merendels från främmande områden; 
men när de utgingo från hans hand voro de så i grund och botten svenska, att denna anmärkning förlorar en god 
del af sin udd. Det var intrigen han lånade, figurerna som utförde den gaf han ett så äkta Stockholmskt kynne, att 
ingen kunde misstaga sig på att de voro gripna direkt ur det lefvande lifvet omkring oss. Det hjälpte inte att de 
förnäma andarne inom literaturens och smakens värld rynkade på näsorna åt hvad de kallade godtköpskvick- 
heter och »blankstnörja»; den stora massan af folket, som länge väntat på att få känna igen sig själft från 
skådeplatsen, jublade, och August Blanche blef ifrån sitt första framträdande den populäraste af alla våra 
dramatiska författare. 

Sedan han med Läkaren och Engelbrekt och hans dalkarlar betalat sin tribut åt smaken för det borgerliga och det 
fosterländska skådespelet, slog han på nytt och på fullt allvar in på den väg, som han öppnat för sig med sitt 
första lustspel Positivhataren och sin första lokalisering En trappa upp och på nedra botten, i hvilken han 
omplanterat en af Nestroys roligaste farser på Stockholmsk botten. De båda förstnämda styckena gåfvos på kgl., 
de andra på Lindebergska teatern, där äfven Stockholm, Vester ås och Upsala, En födelsedag på gäldstugan samt 
Herr Dardanéll och hans upptåg på landet spelades,och inom kort var det den lilla Djurgårdsteatern, som, i 
besittning af en enkom för denna genre utrustad komisk skådespelare, Eredrik Deland, fick emottaga och uppföra 
de flesta af hans senare stycken: Jenny eller Ångbåtsfärden, Jernbäraren, Hittebarnet, Rika morbror. Magister 
Bläckstadius och 1846*och 1946. Blanches senaste arbeten voro Ett resande teatersällskap. Döden fadder och 
Grannar ne, h varefter han egnade sig åt ett författarskap på andra områden, för väl kändt och för mycket 
uppburet för att här kunna eller böra vidröras annat än i förbigående. 

Det af August Blanche gifna uppslaget och det enhälliga bifall hvarmed hans arbeten emottogos, lockade snart 
efterföljare, och bland hans närmaste sådana var Mauritz CRAMyER, född 1810, död 1848, en af de mest 
lofvande, ehuru hans tid blef för kort för att löftena skulle kunnat infrias. Han började sitt författarskap för teatern 
med en komedi i två akter: Eemhundra riksdaler banko, som uppfördes på Nya teatern 1846, kom sedan med en 
dramatisering af Emelie Carléns roman Rosen på Tistelön, som under namnet Brottslingar ne uppfördes 
därsammastädes 1847, och lät samma år på Djurgårdsteatern uppföra: En half million, komedi i tre akter, och 
Symamselhrna, lustspel i fyra akter, som blef det sista af hans arbeten. Cramaer utmärkte sig i synnerhet för sina 
kvicka och uddiga kupletter samt hade en öppen och lefvande blick för småfolkets både goda och löjliga sidor, 
om han också icke var fri för någon dragning åt sentimentalitet, ett arf från den Kotzebuanska tiden, från hvilket 
lyte icke en gång hans föregångare kan frikännas. 

Lika litet var detta fallet med den man, som närmast stod beredd att fortsätta på den inslagna banan, JOHAN 
JOLIN, hvilken den 14 november 1845 debuterade på kgl. teatern både som författare och skådespelare med En 
Komedi, komedi i tre akter, i hvilken han själf utförde den mångskiftande hufvudrollen. Det var ett första 
framträdande som lofvade mycket både för den svenska dramatiken och skådespelarkonsten, och hade Jolin icke 
något för ensidigt slagit in på det rörande,borgerliga dramats farliga mark, där han sedan under många år höll sig 
kvar, endast då och då utbytande den sedelärande missionen mot den genom löjet befriande, så skulle hans 
betydelse varit större och framför allt varaktigare än den nu blifvit. Redan med sitt nästa drama. Mäster Smith 
eller Aristokrater äro vi alla och ännu mera med det därpå följande. Barnhusbarnen eller Världens dom öfvergick 
han likväl helt och hållet till denna genre, som han beherskade med en ovanlig förmåga i att förbereda och 
framdraga effekterna af de skarpa konflikterna mellan dygd och last, mellan höjd och djup, mellan fattigdom och 
rikedom. Hans följande arbeten i denna riktning. Strid och Seger, Ett Minnesblad, Smädeskrifvaren och 
Mjölnarfröken samt det historisktromantiska skådespelet Ung-Hanses dottm' gjorde honom till en af allmänheten 



högt uppburen, af kri t iken ibland ganska snäft bedömd, men alltid uppmärksammad författare, och hans emellan 
dessa allvarligare stycken synliga komedier: Skal och Kärna, En man som vill ha ro. Friaren från Vermland, Min 
hustru vill ha roligt m. fl., tillika med hans fyndiga bearbetningar: Bröstkaramell erna, Volontären, Min hustru 
vill ha en syssla. Kärlek och egoism. Löjen och tårar samt åtskilliga tillfällighetsstycken, bära vittne om en hos 
oss icke vanlig produktivitet. 

På sorgespelets område intager under denna period JOHAN BÖRJESSON obestridt den första platsen. Hans 
första stycke, Erik XIV, i fem akter, uppfördes första gången på kgl. teatern den 23 februari 1846 och emot-togs 
med ett bifall, som dess stora poetiska skönheter och dess effektfulla anordning gjorde i hög grad väl förtjent och 
lätt förklarligt. Redan det därpå följande, Erik XIV.s son, emottogs betydligt kallare och upp-lefde knappast en 
tredjedel af det antal representationer, som kom det första till del. Äfven den andra afdel-ningen af sorgespelet 
om den olycklige konungen, Brödraskulden, som uppfördes 1861, emottogs med köld, och bar också betydliga 
spår af den afmattning, som redan kunde skönjas i det andra af sorgespelen. Börjessons senare tvänne stycken. Ur 
Karl XILs ungdomoch Solen sjunker, Gustaf I:s sista dagar, hvilka båda gåfvos på dåvarande Mindre teatern, 
mottogos med mycket större bifall, i synnerhet det sista, där författaren lemnat en sympatisk och rörande 
skildring af den gamle samhällsbyggarens husliga sorger, hvilka drabba honom från hans barn. 

Andra författare på det fosterländska skådespelets område voro GUNNAR OLOF Hylten-Cavallius med 
Backefejden,, Carl Fredrik Ridderstad med Karl IX, PEHR Sparre med Knngslenafärden, M. AF PoNTlN med 
Agda och OSCAR WljKANDER med Luddar. Endast den sistnämde har likväl varit af någon större betydelse för 
den svenska dramatiken såsom författare till de historiska skådespelen Amaranterorden och En konung, den sista 
prisbelönt af Svenska Akademien, samt senare genom flera borgerliga skådespel, bland andra Madeleine Bunge, 
Svart och rödt, Ber t ha Malm m. fl. samt en mängd öfversättningar och bearbetningar från utländska original, 
bland hvilka Falska juveler (Le Demi-Monde) af Alex. Dumas d. y. torde kunna med skäl anföras som den mest 
epokgörande. 

Det egentliga folkskådespelet fick i Wärmländm-garne af F. A. DAHLGREN på en gång sin mest originella och 
fullödiga representant, ty på denna nu mera klassisk vordna grund är det som alla de senare arbetena af detta slag 
äro byggda. Vi veta alla huru glänsande detta stycke utmärker sig för en lefvande kännedom om folkets lif, kynne 
och tänkesätt, och bästa beviset på dess bestående värde är dess ännu bibehållna ungdom, trots det att nästan ett 
halft sekel förflutit sedan det första gången uppfördes. Vidare arbeten af denne författare äro Kaffeförbudet och 
Ett äfventyr på Stegeborg samt dessutom en värdefull samling af efterbildningar från Shakspeare, Calderon, 
Moreto m. fl., af hvilka här endast Romeo och Julia, Lifvet en dröm och Stolthet emot Stolthet må anföras. 

Närmast i ordningen torde nu en författare komma, om hvilken samlaren af dessa bidrag af ganska naturliga skäl 
hvarken kan eller bör hafva mycket att andraga. Så mycket torde han dock kunna anses ega rätt attanföra om 
FRANS HEDBERGS dramatiska författarskap, att det i kvantitativt hänseende öfverstiger de flestas, som arbetat 
för scenen i vårt land. Detta anföres icke som någon förtjenst, endast som ett faktum. Åttio originalstycken och 
Ett hundra trettio bearbetningar och öfversättningar från danska, tyska och franska språken utgöra ju ett ganska 
respektabelt dagsarbete — lemnande jag för öfrigt åt andra att afgöra huruvida kvaliteten i någon män kan anses 
uppgå emot mängden af det levererade. 

Pä lustspelets område träffa vi vidare bland författare och bearbetare namnen AUGUST SÄFSTRÖM, Karl 
Johan Moqvist, Frans Oscar Hyckert, Richard Gustafsson, Frans Hodell, Selfrid Kin manson, Ernst Wallmark, 
Ernst Lundquist, på skådespelets Johan LUDVIG RUNEBERG, Zach Tope-lius, Ludvig Josephson, Edward 
Bäckström, Henrik Christiernson, Knut Mikaelson, Harald Mo» lander, fruarna Jeanette och Louise Stjernström, 
födda Granberg, Anne-Charlotte Edgren-Leff-LER, Alfhild Agrell, pseudonymen Ernst Ahl-GREN samt last, 
hut not least — AUGUST STRINDBERG, som med sin Mäster 01oj\ Gillets hemlighet. Herr Bengts hustru och 
Lyckopers resa visat sig hufvudet högre än de flesta, som försökt sig på det historiska skådespelet och det 
satiriska sagodramat i vårt land. Huruvida han genom sina senaste arbeten Fadern, Fordring seg are. Fröken Julie, 
Samum och En paria skall bilda ett nytt skede i den svenska dramatikens historia, torde däremot vara svårare att 



afgöra, och ärligt sagdt, åtminstone för den gamle, motbjudande att hoppas. 

I det gamla syskonlandet på andra sidan Bottniska viken hyllas och idkas fortfarande svensk scenisk konst, och 
göres där för den svenska teatern stora uppoffringar, hvilka också burit glädjande frukter. Bland författarenamn 
på svenska språket torde utom de båda stora, här ofvan nämda kunna anföras BERNDTSON, PiNELLO, 
WAHEBERG, Tavaststjerna, Eagus m. fl. Äfven en finsk teater har på senare åren uppstått och omhuldats vid 
sidan af den svenska. Också den har understöd afstaten, också den har sett författare uppstå, hvilka med 
framgång skildrat det finska folkets hårda kamp för tillvaron. Bland dessa torde särskildt böra nämnas fru Minnie 
Canth, hvars folkskådespel väckt stort uppseende, samt GUSTAE VON NUMERS med lustspelet Bortom 
Kuopio, som anses för det bästa hittills skrifna på finskt språk. 

Den allra nyaste dramatiken hos oss har flera nya namn att uppvisa, och deras bärare synas vilja erkänna att 
äfven löjet har en mission att utföra här i världen. Både Gustaf af Geijerstam, Per Staaf, Matiiilda Roos, Emelie 
Eundberg, Anna Wahlenberg och TOR HEDBERG hafva på de sista tiderna framträdt med lustspel, af hvilka i 
synnerhet de förres Svärfar, Aldrig i lifvet och Sveas fana samt den näst sistas På valt gifva goda löften för 
framtiden. Äfven den sistnämdes Em räddare tyckes hänvisa pä möjligheten för en framtida utveckling af en 
humoristisk ådra, som endast behöfver tid och lifserfarenhet för att rinna klarare och framför allt bredare än nu. 

Och härmed afslutar jag den hastiga och summariska öfversikten af den inhemska dramatikens forntid och nutid. 
Vi hafva här, som alltid, kommit oss sent före, och vi äro, som folk betraktade, kanske icke nog unga för att gå i 
spetsen för några nya riktningar; men ma hända kan detta också skydda oss från att kasta bort det goda i de 
gamla. Ty sådant finnes alltid, hur mycket och hur ifrigt man än från .olika håll försöker öfvertyga oss om 
motsatsen. Behålla vi därför det goda gamla och kunna vi sammansmälta det med det goda nya, som vill tränga 
sig fram, så torde den svenska dramatiken kunna motse en framtid af utveckling och rikedom, som vi endast 
kunna ana i vära drömmar, men som vi så gärna vilja hoppas på och så varmt önska våra efterkommande.XIV 
Svenska skådespelare, 

i. Inledning. 

De första svenska yrkesskådespelare voro de från Upsala utgångna studenter, hvilka därstädes uppträdde 1682, 
då professorerna Olof Rudbeck och Eagerlöf där ånyo upprättade »en formel theatre» — enligt uppgift af Karl 
Gustaf Tessin — »spelandes därpå allehanda skådespel uti fyra års tid, samt hade den nåden att Hennes Maj:t 
drottning Ulrika Eleonora tvänne gånger i egen hög kongl. person hedrade deras skådeplats med sin nådiga 
närvarelse, samt i anseende till deras före-hafvande beviste dem allehanda nådetecken.» 

Uppmuntrade af detta bifall och antagligen på hög uppmaning begåfvo dessa studenter sig sedan till hufvud- 
staden och började där uppträda offentligt år 1686, från hvilket år man således kan räkna uppståendet af en 
inhemsk skådespelarkonst. Bland dessa våra första yrkesskådespelare nämnas Eredrik Th. Bergman, Isaak A. 
Börk, Georg Josu^e Törnqvist, Daniel Walle-NlUS och JOHAN WIDMAN, hvilka äfven nämnas som författare 
till åtskilliga af sällskapet uppförda stycken, nämligen de förut nämda sorgespelen Apollo, JDarius, Orpheus, 
PMlomela, Psyches sång- och fröjdespel, komedien Esther, Ey cko-Pris på Karl XI:s födelsedag den 25 
november 1689 m- A- Några skådespelerskor funnos icke vid denna trupp, som med kungligt tillstånd spelade 
först i den s. k. Eejonkulan, en träbyggnad, uppförd 1666 ungefär på samma plats söder om slottet, där nu 
Obelisken står, och därefter i gamla Bollhuset eller den nuvarande Einska kyrkan, hvilket till detta ändamål 
inköptes af församlingen 1725. 

Skådespelen fortforo till 1661, »då — som Tessin omtalar — trouppen skingrades att hvar och én söka Hedberg, 
Dramatik. 16sin lyckas vidare befordran, varandes nu (1738) större delen af dem döde uti vackra tjenster; men en 
eller annan af dem lefver ännu uti hederliga ämbeten.» 

Den af dessa skådespelare, som sedan gjorde sig mest bemärkt på en helt annan bana, var Törnqvist, hvilken blef 
hofarkitekt 1707, adlad 1712 med namnet Adelcrantz, och dog i Stockholm 1739 som stadsarkitekt och 
byggningsborgmästare därstädes. 



Att dessa våra första offentliga skådespelare icke tyckas haft allt för roliga dagar, synes tillräckligt af den epilog 
Valde Theriteren, som, författad af Isaak Börk, upplästes vid deras sista uppträdande. Den började på följande 
sätt: 

»Vi tackom Himmel blid, din nåderika vilja! 

Som har din sol befalt oss lysa upp den dag På h vil ken ändtlig vi fl med ett fullt behag Oss vid vår öfning och vid 
vår Theater skilja! 

Dock är ej det som oss kan uti slutet nöja Att med vår skådeplats bli öfningslusten qvitt. 

Men att vårt sinne blir från all förtreten fritt. 

Som nu till öfverflöd vårt nöje dristat böja.» 

Efter den långa inledningen följer nu ett långt ordskifte mellan Antilogus, scm anklagar teatern och de 
uppträdande för åtskilliga fel och brister, samtEpi-logus, som försvarar den och skådespelarne. Ordskiftet slutar 
med att den senare säger: 

»Vi ha’ beflitat oss här i det mest vi kunnat. 

Att göra till beröm vårt kära fosterland. 

Om någon annan det än bättre göra kan. 

Så vet att länge vi af hjertat det ha’ unnat!» 

hvarpå Antilogus svarar: 

»Jag ger mig vunnen och bekänner det med eder. 

Så mycket jag kan si, att tankan varit god. 

Och I åtminston' vist att ock den Svenska blod Kan arias till hvad hälst för nättheter och seder:Att I har vist mot 
En som därpå har tords svurit Att svenska språket ej är lämpligit härtill. 

Det är för hvilket jag häräfter stadigt vill Ombyta tankan som tillförene jag burit: 

Ej- skall nå’ lastbart ord häräfter af mig nämnas. 

Till ringaste är I för all er möda värd Att till det sista med en ursäkt bli beskärd. 

Dock få vi si, hvad af den senre tiden lämnas!» 

Båda taga därpå hattarne af sig och vända sig till folket, bjudande farväl och sägande ett ödmjukt tack, lofvande: 

»Wi sku’ sen äldren har satt hvar uti sin hamn Dock minnas eder gunst, då vi ha’ varit unga!» 

hvarpå det inre skåderummet öppnas och man ser Apollo och de nio muserna sittande på en vacker parnass, från 
hvilken Apollo i en sonnett uttalar sitt tack till skådespelarne, och de nio muserna sluta med spel och sång på 
följande sätt: 

»Om efter viljan vi ej kunnat Eörlusta er med våra spel. 

Så varen nöjda med den del Som himlen oss har unnat! 

Ej har oss hågen varit later, 

E'ast krafterna haft litet ge; 

Earväl! Yi låtom oss ej se Mer uppå nå’n Theater!!» — 

På detta halft vemodiga, halft muntra sätt skildes de första svenska skådespelarne från sin publik, och det dröjde 
nu i öfver fyrtio år innan en svensk trupp ånyo uppträdde på scenen. Under tiden spelade här tyska och franska 
sällskap; det förnämligaste af de förra var det som kallade sig »Nordische Comödianten in hochteutscher 



Sprache», hvilket spelade på Bollhuset och kvarstannade i Sverige till Karl XI:s dödl697, då teatern i anseende 
till kungssorgen stängdes på ett års tid och den tyska truppen lemnade landet. 

Den 22 augusti 1659 uppgjordes kontrakt på två års tid med den Rosidorska franska truppen och stadfästes 
uppgörelsen af Karl XII, som hetalade truppen 18,000 livrés om året och 2,800 livrés i respengar. Denna trupp, 
som hestod af 7 skådespelare, 6 skådespelerskor, 4 sjungande och 5 dansande medlemmar samt S violspelare och 
hauthoister, hörjade sina föreställningar den 20 novemher 1699, då Regnards lustspel »Le Joueur» (Spelaren) 
uppfördes, och uppträdde omvexlande på Bollhuset och på en af Tessin i Kungs-huset på Riddarholmen (n. m. 
Svea Hofrätt) efter gamla slottets hrand upprättad teater. Bland dessa franska skådespelare var ROSIDOR den 
förnämsta och hlef af stor betydelse som sådan, ehuru han som enskild person var, enligt Tessins uttryck: »den 
största houte-feu jag i mina dagar känt, som har gjort mig mera oro än hela truppen tillsammans». Denna franska 
trupp fortfor att spela till 1706, då inga vidare underrättelser om dess verksamhet förekomma. 

Ar 1710 ankom det Spiegelherg-Dennerska tyska skådespelarsällskapet till Sverige, och 1720 kom den under 
danska teatern omtalade Samuel von Qvoten öfver till Skåne med sitt sällskap, men afvisades därifrån af fruktan 
att spioner skulle kunna finnas däribland. Aret därpå hitkom den i Tyskland beryktade »starke mannen», Johann 
Karl von Eckenberg från Köpenhamn med ett talrikt sällskap och ämnade slå sig ner i Stockholm, där han till och 
med började bygga en egen teater vid Skeppsbron, något som dock hindrades af stadens presterskap. Detta 
utverkade nämligen att den påbörjade byggnaden nedrefs och att sällskapet utvisades ur riket. 

Efter allt detta utländska oväsen uppstod emellertid allt lifligare den önskan att en nationell teater skulle på nytt 
komma till stånd i vårt land. Men då det rådde en fullständig brist på skådespelare, bildades på friherre Anders 
Johan von Höpkens föranstaltande ett sällskap af ungdom ur de förnämsta adeliga släkterna,som i Eefebureska 
huset, sedan Jernkontorets hus, vid Stora Nygatan, uppförde svenska stycken omvex-lande med franska. 

Genom de svenska skådespel, som gåfvos på denna sällskapsteater, vaknade känslan och behofvet utaf en 
inhemsk skådeplats, och då 1737 »några unga skrifvare och studenter företogo sig att till konungens namnsdag 
sammansätta och spela ett stycke af Tobiae historia,» så gaf detta uppslaget till den nya »Kgl. Svenska 
Skådeplatsen», h vil ken stäldes under öfverinseende af friherre Höpken, öfversten Palmstjerna och kammarherren 
von Olthoff, hvarjämte konungen utfärdade fullmakt för den vid senaste franska truppen anstälde aktören 
Charles Eanglois att vara närmaste styresman för spektaklerna. 

Under åren 1737—38 rådde vid den nybildade teatern en liflig verksamhet och där uppfördes under denna tid 
några och tjugo stycken, af hvilka flera voro svenska original och i föregående afdelning uppräknade. 

Den svenska skådeplatsens första personal utgjordes af följande kända skådespelare, nämligen manliga: 
Christoffer Knöppel, Petter Eindahl, Petter Stenborg Johan Berghult,oBirger Hildon, Petter Palmberg, Nils 
Elodell, Ålander, Elodin, Wen-DEEIUS och RINK; kvinliga: fru ÅBERG samt mamsellerna WIJKTMAN och 
Eund. Senare omtalas Didrik Trundman, fru ElEESTRöM, hennes dotter BETTY, sedermera berömd som fru 
Olin, samt JOHANNA Katarina Enbäck, sedan fru Eöfblad, hvilken ännu under 1790-talet uppträdde på Svenska 
komiska teatern. Af dessa torde Knöppel och Eindahl hafva varit de mest framstående, och berömmes i 
synnerhet den senare af Ehrensvärd »som ett sällsynt ämne och särdeles förträfflig i Harle ki n sroll er». 

Den svenska skådeplatsen uppehölls nu under bekymmersamma och skiftande öden af Eanglois, som ingått 
bolag med Eindahl och Palmberg, ända till 1753, fastän med ett svårt afbräck genom Ulrika Eleonoras död, då 
spektaklerna måste inställas från den 24 november 1741 till den 7 januari 1743. Skådeplatsen förföllallt mera, 
och 1753 träffade löjtnanten friherre Eredrik Vilhelm Hastfehr öfverenskommelse med Eanglois om att öfvertaga 
sällskapet och dess rättigheter. Hastfehr begärde Kgl. Maj:ts bifall och hägn till detta öfver-tagande och fick 
också bifallet i april nämda år, men af det höga hägn som Hastfehr utbedt sig hlef ingenting. Konungaparet 
inkallade kort därpå en fransk teatertrupp, och åt denna måste nu den svenska utrymma sin skådeplats, efter att i 
sexton år hafva ut-öfvat en både berömvärd och betydelsefull verksamhet. Hastfehr sökte då och erhöll tillstånd 
att spela i landsorterna, men äfven här var lyckan honom oblid, och efter ett år måste han upphöra med sitt 
företag. 



Aktörerna Lindahl och Berghult hegärde sedan hos Kgl. Maj:t att få hilda ett sällskap och resa omkring i 
landsorten »för sitt uppehälle», och denna ansökan hifölls den 20 maj 1754. Men större delen af truppen 
kvarstannade dock i Stockholm, och nu var det s:>m Petter Stenhorg med en aldrig svikande energi sökte att 
upprätthålla det svenska skådespelet, trots alla de motgångar som drahhade honom. Han fick visserligen tillstånd 
att spela i Stockholm, men icke på Bollhuset; teater fick han skaffa sig själf, och det gjorde han också. Han 
fortfor i sexton års tid att under tryckande fattigdom, än här än där söka hålla den svenska skådespelarkonsten 
uppe; han spelade i hufvudstaden än på en vind vid Kindstugatan, än i Bergstralska huset, än vid Järntorget, än i 
lifgardetsläger på Ladugårdsgärdet, än reste han i landsorten, och slutligen lönades hans ansträngningar därmed 
att han fick spela för Gustaf III, och detta hans spel, huru dåligt det än var, hlef orsaken till svenska 
skådeplatsens återupprättande i ny och förskönad gestalt.2. Skådespelare från den Gustavianska tiden. 

Främst i ledet hland skådespelarne från den Gustavianska tiden möter oss Ahraham Isaacsson De Broen, född 
1758, död 1804. Jag förhigår nämligen här de endast i operan uppträdande Karl STENBORG och Kristoffer 
Karsten, Elisabeth Olin, Eovisa Sofia Augusti, Sofia Eransiska Stading och Carolina EREDRIKA MUEEER, om 
hvilken senare är taladt i afdelningen om danska teatern. De Broen debuterade som Coridon i operan »Roland», 
och utförde äfven så viktiga sångroller som Norrbys i »Gustaf Wasa», och detta fastän han var utrustad med en 
ganska obetydlig sångröst. Men var han en medelmåttig sångare, så var han däremot så mycket bättre 
skådespelare, och i synnerhet lyckades han som pére noble och som karaktärsskåde-spelare. Bland hans 
förnämsta roller nämnas Simon Grundel i »Helmfelt», Axel Oxenstjwna i »Drottning Kristina», Öfverste 
Wildenheim i »Den okände sonen» och Johan i »Gustaf Adolf och Ebba Brahe». Äfven i komiska roller var han 
utmärkt, och själfve Monvel fann honom beundransvärd, men olyckligtvis förlorade han tidigt sitt minne och hlef 
därigenom oanvändbar som skådespelare. Den 29 november 1795 fick De Broen af förmyndareregeringen 
privilegium på att inrätta en teater på kgl. Djurgården och att där årligen från den 1 maj till den 1 oktober få spela 
komedier, dramer och opera-comiquer. Styckena skulle dock icke få uppföras innan de blifvit genomsedda och 
gillade af den kungliga teaterdirektionen. Detta privilegium för-blef gällande till 1863, sedan den sista 
kvarlefvande af De Broens barn, enkefru Debora Wildner, aflidit den 15 december 1862. Denna sommarteater 
var den enda enskilda scen, som fick finnas i Stockholm till 1842, då Eindeberg bröt förbudet. 

JOHAN SAMUEE Ahlgren var förste aktör vid Dramatiska teatern från 1788 till 1815. Han var förutanstäld vid 
Risteils teater, det vill säga den dramatiska teater som Gustaf III lät anordna, sedan han insett, att den af honom 
nybyggda operateatern icke lämpade sig rätt väl för uppförande af de egentliga lustspelen. Denna nya teater 
stäldes under ledning af kgl. bibliotekarien Risteil, som fick kungligt privilegium på att i sex år, med egen 
bekostnad, risk och förmån uppföra reciterande skådespel i Bollhuset, och kallades Svenska Dramatiska teatern. 
Eöretaget strandade dock redan efter ett år, och Risteil måste för skuld rymma ur landet. 

Efter denna katastrof förenade sig skådespelarne om att bilda ett bolag för teaterns drifvande och erhöllo 
tillåtelse till detta jämte tillstånd att få kallas Kongl. Svenska Dramatiska teatern, hvarefter de svenska 
skådespelen därstädes fortforo omväxlande med de franska ända till konungens död. Bland de skådespelare som 
vid denna förändring blefvo kvar vid den kungliga scenen var Ahlgren en af de mera framstående. Han omtalas 
för sitt ståtliga utseende och sin goda hållning, sitt tydliga, rena och välljudande uttal, men beskyldes däremot för 
att »ej sällan» komma med falsk deklamation. De roller hvaruti han mest uppträdde voro skrymtare, bedragare 
och förrädare. Ahlgren bibehöll som skådespelare titeln »notarie» och tjenst gjorde i öfverståthållarämbetets 
kansli; benämndes äfven sedermera »vice auditör» och erhöll den 9 december 1792 titeln af Hofkvartermästare. 
Han dog vid Djurgårdsbrunn den 12 augusti 1816. 

Carl Gabriel Schylander var först tullinspektor i St. Michel i Einland, men kom där på balans och fick sig en 
process på halsen, för hvars bevakande han måste vistas i Stockholm. Under denna tid uppträdde han några 
gånger på Stenborgska teatern och väckte genom sitt spel Gustaf IILs uppmärksamhet. Schylander lät af 
konungen öfvertala sig att, med ledighet från sin tullsyssla och med lönens bibehållande, inga vid Risteils teater 
och hlef året därpå anstäld vid den kgl. scenen. Schylander var komiker och utmärkte sig, i synnerhet i 



käringroller, för en naturlighet i röst, gång, skick och åthörder, som svårligen kunde öfverträffas. Schylander 
varsyssloman och ka mr er vid Dramatiska teatern och erhöll titel af Öfverinspektor samt afled den 18 novemher 
1811. 

Kjell Christian Adolf Waltman, född 1758, var först anstäld vid Johan von Blancs sällskap i Götehorg, uppträdde 
sedan på Erikshergsteatern, öfvergick därifrån till Nya svenska teatern och slutligen till den Dramatiska. 

Waltman var en ypperlig komisk skådespelare, med ett utomordentligt rörligt ansikte och var stor gunstling hos 
den tidens puhlik, för hvilken han icke hehöfde mera än visa sig för att emottagas med skratt och hifall. Liksom 
den föregående utmärkte han sig också i äldre fruntirnmersroller, och särdeles lärer hans FruSpion i »Kusinerna 
eller Familje-skvallret», en imiterad komedi af C. En vallsson, i hvilken Schylander spelade en Fru Etternähh, 
hafva varit af den dråpligaste komiska effekt. Waltman afled den 7 maj 1799. 

Andreas WIDERBERG var född i Götehorg 1766 och väckte, då Gustaf III 1788 hesökte staden, genom sin 
präktiga stämma och sitt ståtliga utseende, konungens lifliga uppmärksamhet. Han anmodades att inträda vid kgl. 
teatern och debuterade där som Pompé i »Oden» den 16 mars 1790. Bland Widerbergs roller i dramen och 
sorgespelet, hvilket var hans egentliga fält, nämnas företrädesvis Helmfelt och Tancred såsom förträffligt 
återgifna. Han synes hafva varit inspirationsskådespelare att döma af ett samtida yttrande: »Hvad han sade, 
tycktes komma ur själens djup, hade alltid det sanna uttryck som karaktär och situation fordrade, och hans spel 
erhöll härigenom en naturlighet och ett rörande behag, som ingen konst och ingen beräkning kunde gifva.» Han 
användes äfven i lyriska roller, och särskildt omtalas hans Vattendragaren och Gubben i Bergsbygden som 
utmärkta framställningar. Widerberg var »ordningsman» vid Dramatiska teatern och afled den 25 april 1810. 

Louis Joseph Marie Deland, född i Stockholm den 25 april 1772 af franska föräldrar, var en af de bästa komiska 
skådespelare som Sverige dittills egt. Han egde ett godt och jovialiskt yttre, en viss barnsligtreflighet, som genast 
stämde åskådarné till hans fördel, och lyckades bäst uti att spela tölpar och enfaldiga personer samt var äfven 
mycket använd i komiska sångpartier. Men redan omkring sitt fyrtionde år blef han så minnesslö, att han 
sedermera sällan kunde användas som skådespelare. 

Han dog den 15 april 1823 och efterlemnade en son, Otto Ludvig Deland, som i en senare tid gjorde sig känd 
som komisk skådespelare vid kgl. teatern. 

Gustaf FREDRIK Abergsson var född i Stockholm den 27 mars 1775 och uppträdde först som lyrisk 
skådespelare, men utan framgång, hvarför han öfvergick till Dramatiska scenen, där han i början ansågs för en 
mycket klen skådespelare; men småningom utvecklade sig hans hittills betviflade förmåga, och intog han i 
synnerhet publiken som älskare genom sin vackra figur och sin lediga och nobla hållning. Abergsson var den 
första svenska skådespelare, som genom utländska resor, utsträckta ända till Paris, fick tillfälle att studera och 
bilda sig efter de bästa främmande förebilder, och efter hvarje sådan färd återsåg man honom med förökadt 
intresse. Han var styresman för lyriska scenen och fick vid nedläggandet af denna befattning Öfverdirektörs titel. 
Ar 1820 inrättade han egen teater i Göteborg och förestod den till 1823. Aren 1828—31 var han lärare för kgl. 
teaterns elever och dog vid Furusund i Stockholms skärgård den 20 juli 1852. »Sällan», sade man om honom, 
»kunde man få se någon ståtligare De la Gardie i »Drottning Kristina», någon grannare prins i »Cendrillon» eller 
någon präktigare Kalif i »Kalifen i Bagdad», än när Abergsson uppträdde i sina lysande, från Paris hemförda 
kostymer». 

Bland skådespelerskorna från denna tid märkas: Gertrud Elisabeth Forselius, först gift H^eff-NER, sedan 
FAHLGREN, som var född den 23 januari 1771, blef elev vid operan 1783, anstäldes vid Svenska teatern 1786 
och följande året vid Risteils teater. Hon var en utmärkt komisk skådespelerska och lyckades i synnerhet i 
återgifvandet af burleska roller. Särskildtnamnes hennes uppträdande som den finska borgmästarinnan Fru 
Äppelmos i En val Issons förut omtalade »Kusinerna» som »något utomordentligt och väl värdigt en Hogarths 
pensel». Hon dog den 15 februari 1850. 

Mamsell Maria Christina Franck, sedan fru Ruckman, född den 2 februari 1769, var första skådespelerska vid 
operan och Dramatiska teatern 1788—1818. Hon var elev af Monvel och omtalas som en utmärkt skådespelerska 



i det högre dramat, med djup känsla och mycken kraft i sitt spel samt ett lyckligt herravälde öfver sit* mimik. 
Hon heskylles likväl för någon riktning åt det öfverspända manéret, men säges hafva varit förträfflig som Thilda 
i »Oden», Ahhedissan i »Korsfararne», Virginia och Johanna af Montfaucon samt i synnerhet som Fru Dorsan i 
»Den svartsjuka hustrun», komedie på vers i fem akter af Desforges, öfversatt af Remmer. Fru Ruckman var 
lärarinna i deklamation för teaterns elever 1819—23, fortplantande på detta sätt de goda Monvelska 
traditionerna, och afled i Stockholm den 19 april 1847, sedan hon öfver trettio år förut tagit afsked från 
skådeplatsen. 

Mamsell Jeanette Fredrique Löven var född 1762 och hette egentligen LöF samt var aktris vid Dramatiska 
teatern 1788—1808. Hon utmärkte sig för en särdeles välljudande stämma, ett skönt, grekiskt for-madt ansikte 
och en högst välhildad gestalt samt inlade i sitt spel en värma, som i förening med dessa naturliga förmåner 
oemotståndligt hänförde åskådarne. Bland hennes roller nämnas i synnerhet Siri Brahes, Semiramis’ i Voltaires 
tragedi, titelrollerna i »Athalie» och »Drottning Kristina» samt Amalia i Världsförakt och åriger». Beklagligtvis 
lärer hon varit så okunnig, att hon icke kunde läsa skrifvet, hvarför hon måste lära sig sina roller genom att andra 
föreläste dem. Hon dog den 17 juli 1813. 

Mamsell Cristina Charlotta Neuman, född 1761, var aktris vid Dramatiska teatern 1788—95, sedan hon hörjat 
sin skådespelarhana vid Risteils teater. Hon var en af svenska scenens mest framstående medlemmar och 
utmärkte sig i synnerhet i karaktärsroller,men uppträdde äfven med framgång i komedien. Hon omtalas som 
utrustad med utmärkt godt hufvud och i motsats till den föregående hegåfvad med mer än vanlig hildning, 
hvarför teatern också gjorde en i hög grad kännhar förlust, när hon ännu helt ung afled den io decemher 1795. 
Bland hennes hästa roller nämnas Christina i Gyllenborgs »Birger Jarl» och Ehha Sparre i Kellgrens »Drottning 
Kristina». 

Dessa nu anförda äro de förnämsta af de skådespelare och skådespelerskor, som under den första tiden med 
framgång egnade sina krafter åt d^n nyupprättade svenska skådeplatsen, hvarför jag med skäl ansett mig kunna 
kalla dem »Den Gustavianska tidens skådespelare» . 

3. Lars Hjortsherg. Per Erik Sevelin. Olof Ulrik Torsslow. Nits Vilhelm Almlöt. (1788—1880.) 

Det torde kunna synas som om vår förnämsta skådespelares, Ears Hjorthergs namn vore rättast placerad t hland 
den Gustavianska tidens skådespelares; men om han också i den fick sin första hildning och gjorde sina första 
lärospån, ligger dock den viktigaste delen af hans konstnärliga verksamhet inom det tidsskede, som inneslutes af 
de första fyra årtiondena af vårt eget århundrade, och har jag därför, som jag tror, med skäl satt det i förbindelse 
med de tre konstnärers, som tillsammans med honom bildade så att säga öfvergången till den nyare tiden. 

Ears Hjortsberg föddes i Stockholm den 22 november 1772 och blef redan vid sex års ålder elev vid operan, 
anstäldes där som förste aktör 1788 och afgick från scenen den 1 juli 1834 samt hade den 14 februari 1835 sin 
afskedsrecett, då han uppträdde som Orgon 

Olof Ulrik Torsslow. 

Nils Vilhelm Almlöf. 

Ears Hjortsberg. 

Edvard Swartz. 

Elise Hwasser. 

i »Tartuffe» och som kommendanten Briquet i »Nya garnisonen». Mellan dessa år 1788 och 1834 ligger nära ett 
halft sekel af den mest betydelsefulla verksamhet för den svenska skådeplatsens ära och anseende, nära ett halft 
sekel af orubbad plikttrohet och af framgångsrik utveckling af de lyckligaste naturgåfvor, som väl någonsin en 
svensk skådespelare fått till skänks af en gifmild försyn. Det fanns utom den högre tragedin ingen dramatisk 



konstart, i hvilken ej denne man firade de mest lysande triumfer och vann de största och ärligaste segrar. Och 
segrarne på scenen förringades eller undanskymdes icke af svagheter och hrister utom densamma. Aktad som 
medborgare, afhållen och högt värderad som menniska, har Lars Hjortsherg gjort mera för att ingifva vördnad för 
skådespelarens så ofta föraktade yrke än någon annan svensk konstnär håde förr och nu. Under loppet af dessa 
sex och fyrtio år, hvilket rikt galleri af än rörelse väckande, än löjema-nande gestalter framstälde han icke och 
detta med den rikaste humor, det varmaste hjärta och den mest uppsluppna, djärfva komik, som icke skydde att 
med hreda penseldrag Och hjärta färger framställa sina figurer och likväl aldrig försummade att med de mest 
finkänsliga drag teckna själslifvets vexlande skiftningar. Han var lika stor när han utslungade den staplande 
faderns förhannelse i »Trettio år af en spelares lefnad» som när han håde porträtt- och karaktärstroget framstälde 
Fredrik II af Preussen i »Kammarpagerna», eller i hög grad drastiskt skräddar Nadel i »Den förmente prinsen», 
och han var det därför att han aldrig glömde menniskan hakom masken, äfven om han någon gång af det 
medfödda gustavianska skämtlynnet lät förleda sig att gå utom ramen för konstverket och tillägga en lustighet af 
egen fahrik. Sådant kan man förlåta snillen, därför att de äro det äfven i sin pojkaktighet, då däremot klåparen 
hlir ännu mera klåpare, då han vill försöka att spela kvick. 

Man har förebrått Lars Hjortsberg som en brist, att han icke bildade någon skola, att han icke efter-lemnade några 
lärjungar som kunde fortplanta hans ärfda traditioner och hans själfförvärfvade mångsidighetoch sanningsskärpa: 
men jag tror, att man därvidlag gjort honom orätt. Hjortsberg efterlemnade ingen elev i trängre mening taget, 
men hela hans konstnärliga sätt att uppfatta och återgifva inverkade och måste naturligtvis inverka på de öfriga, 
och i denna riktning var det som hans konstnärsskap hade ett uppfostrande inflytande på hans omgifning. 
Hjortsbergs konst var framför allt »den glada konsten», dess runor förde han med all snillets kraft och 
öfvertygelse, och det är icke hans fel att bland epigonerna det icke fanns någon tillräckligt rikt utrustad för att 
kunna gjuta det gamla, goda vinet i nya flaskor, lämpliga för tiden som skulle komma. 

Hjortsberg uppträdde sista gången på scenen den 27 december 1842 på sin sonhustrus recett och då i Winbergs 
roll i »Bildhuggaren», en af hans gamla triumfroller, och afled den 8 juli 1843 1 Nyköping, dit han dragit sig 
undan i ro med sin välförvärfvade ära och sina rika minnen. Kgl. teatern egnade honom samma år en minnesfest, 
och sent skall hans namn förgätas i den svenska skådespelarkonstens häfder. 

Närmast den mångsidige, förnämste svenska skådespelaren har jag stält en konstnär som var stor inom ett 
betydligt inskränktare område, men på detta likväl en verklig storhet, nämligen PER Erik Sevelin. Eödd i 
Stockholm den 15 mars 1791, var han elev vid balletten 1801—6, blef sedan anstäld vid Djurgårdsteatern till 
1811, då han fästes vid den kgl. scenen, där han redan 1810 debuterade som Eongino i »Slottet Montenero» 
fastän han icke fick ordinarie anställning förr än 1812. Sevelin var en egendomlig företeelse pä scenen, där han 
egentligen utmärkte sig i karrikaturen, till hvilken den tidens farser och lustspel gåfvo en ofta återkommande och 
osökt anledning, och hans betydelse för denna genre var att han, som jag nyss yttrat, blef stor i den. Det var något 
öfverdådigt komiskt att se honom, med det långlagda ansiktet, de spelande ögonen och den gängliga, magra 
figuren, framställa den dåtida farsens representativa gestalter, en Chalumeaux i farsen af samma namn, den 
snålsluge drängen Jabal i Cumberlands»Juden», Baron Torrved i »Ålderdom och Dårskap» och Pfefferhorn i 
»N:o 777 eller Eotteri på fast egendom». Den tidens publik var betydligt naivare och skrattgladare än vår, och 
endast hans sätt att som Eongino inkomma ätande på en med smör påbredd kaka bröd, i hvilken han bokstafligen 
ätit in sig, eller att som PfeffwJcorn göra sin entré från fonddörren med det ena långa benet förut, ett ben som inte 
kunde tillhöra någon annan än Sevelin, väckte hela högtider af skrattsalvor. Men, att Sevelin icke var uteslutande 
farsor visade han mer än en gång, och i synnerhet gaf han ett lysande prof på jämnmått och förtjenstfull 
karaktäristik genom det sätt hvarpå han återgaf Har-pagon i Moliéres »Den girige», ett spel som den gamle 
Moliére själf icke skulle hafva tvekat att applådera. Hans sätt att återgifva den bestulne girigbukens vrede och 
förtviflan var på en gång så drastiskt och så gripande, att han i det ögonblicket kom publiken att glömma både 
Eongino och Pfefferlcorn och att med stormande bifall helsa en verklig komiker, icke längre endast en 
karrikaturmålare. 


Sevelin var en orolig natur, han tog afsked från kgl. teatern 1838 och uppträdde sedan än på Djurgårdsteatern än 



på Mindre teatern till 1844, då han sökte och fick ny anställning vid den kungliga, där han ännu uppträdde i en 
och annan af sina glansroller. Han dog den 26 augusti 1851 ute på sitt landsställe på Lidingön, och har i den 
genre af komiska roller, uti hvilken han helst och med största hifall uppträdde, icke haft någon efterföljare på den 
svenska scenen. 

Olof Ulrik Torsslow var, hredvid och näst Lars Hjortsherg, vår snillrikaste och mångsidigaste skådespelare och 
torde i ett afseende stå ensam hland alla länders sceniska konstnärer, det nämligen att han, trots ett hindrande lyte 
som drahhade honom till följe af en olyckshändelse, allt för väl hekant för att här he-höfva omtalas, och just efter 
detta hlef vår förnämste karaktärsskådespelare, i det han med en exempellös energi icke hlott kom puhliken att 
glömma det, utan till och med gjorde däraf ett verksamt vapen för sinframställning. Torsslow var född i 
Stockholm den 18 decemher 1801, hlef elev vid teatern 1816 och aktör den 1 oktoher 1819. 1833 inträffade det 
olyckliga hen- 

hrottet, efter hvilket han lemnade kgl. teatern och öfver-tog först 1835 ledningen af Djurgårdsteatern och sedan 
1846 af Mindre teatern, där han fortsatte i tio år, till dess han 1856 hlef kgl. teaterns styresman för scenen. 

Under de tjugoett år som Torsslow idkade enskild teaterverksamhet växte han ut ifrån älskare och jeune-prémier, 
som han varit vid den kgl. scenen, till den mest framstående af våra karaktärsskådespelare håde på det tragiska 
och komiska området. Roller sådana som Kung Lear, Macheth, Richelieu, Ludvig XI, Gustaf Wasa i »Solen 
sjunker* hära vittne om det förra, JoviaJ, Michel Terrin, Strozzi, Morhror Per, Lord Lilhurne i »Natt och 
morgon» och Kardinal Montalto (Sixtus V) i »Klostret Castro», om det senare. 

Som teaterledare och instruktör var han af stor betydelse för vår skådespelarkonst, som originalförfattare och 
öfversättare riktade han vår dramatik med många värdefulla stycken och som snillrik smakdomare och häftig, 
glödande partiman, när det gälde den konst han älskade och utöfvade, var han kraftfull, energisk och originell i 
hög grad. Han trampade många liktornar, och mycket skrik höjdes om och emot honom, men mycket och allmänt 
erkännande kom honom äfven till del. Och när han gick hort i september 1881, var det ingen som icke erkände 
att vi förlorat en storman på det område, där vi tyvärr icke hade så många att mista och där han godt kunde mäta 
sig med det bästa som funnits i andra och rikare länder. 

Nils Vilhelm Almlöf, icke utan skäl kallad »Sveriges Talma», föddes den 24 mars 1799 och antogs, sedan han 
först ämnat utbilda sig till läkare, som elev vid kgl. teatern den 2 november 1818, an-stäldes som aktör 1820 och 
fortfor att som sådan uppträda till kort före sin död, som inträffade den 27 februari 1875.1 besittning af en 
präktig figur och ett manligt vackert ansikte, gjorde han ifrån sin första betydligare roll, Leicester i Schillers 
»Maria Stuart»,stor lycka hos publiken, en ställning som han bibehöll under sin mer än fetntiåra skådespelarbana. 
Han var den första svenska skådespelare som med kungligt understöd fick göra en studiefärd till Paris och den 
första som erhöll utmärkelsen att blifva utnämd till riddare. Men hvad som var mer än detta, han var också en af 
de få skådespelare som hade spänstighet och omdöme nog att, då dramatiken slog in på nya banor och 
skådespelarkonsten måste följa henne, kunna lemna den kothurn, på hvilken han lärt sig att framträda från sin 
ungdom, och lika ledigt i fracken, som i togan och peplum kunna röra sig på scenen, när den franska komedin 
eller det inhemska nutidsskådespelet begärde hans bistånd. Det hade man icke trott om Sullas, Wallensteins, 
Hamlets och Frans Moors ståtlige representant, som man kanske icke utan allt skäl, när seklet var halfgånget, 
började anklaga för att vara på väg att fastna i ett manér, nedärft från de stora rollerna i ungdomen, och 
öfverraskningen var därför så mycket större och belöningen hlef så mycket varmare. Almlöf var af naturen 
reflexionsskådespelare, och det hjälpte honom säkerligen vid öfvergången; men hvad han aldrig lade bort det var 
den medfödda ädlingsnaturen, som gjorde honom till vår teaters förnämste grandseigneur och vårt svenska 
skådespelarstånds vackraste föredöme och prydnad både som konstnär och menniska. 

4. Maria Charlotta Erikson. Sara Fredrika Torsslow. Carolina Sofia Bock. Emelie Högqvist. Fanny Westerdahl. 
Aurora Strandberg. Zelma Hedin. E/ise Hwasser. 

(1812—1887.) 



Bland våra framstående skådespelerskor intagas förnämsta platserna under de senare 50 å 60 åren af dem, hvilkas 
namn jag här ofvan sammanfört ungefär i dentidsföljd, hvarunder deras verksamhet faller. Några korta 
biografiska uppgifter och några lika korta omdömen om deras konstnärliga verksamhet vill jag här meddela. 

Maria Charlotta Erikson, gift Wikström, men skild och egentligen känd under namnet fru ERIKSON, var född i 
Stockholm den ii fehruari 1794, hlef elev vid kgl. teatern 1805 och var anstäld som skådespelerska från 1 april 
1812 till 1 juli 1834 samt sedermera från 1836 till 1842, hvarefter hon uppträdde dels på Djurgårds- dels på 
Mindre teatern samt slutligen ånyo på den kungliga scenen, där hon några gånger gaf gästroller, senast 1855. Hon 
hade egentligen sin plats och ådagalade stor konstnärlig hegåfning i roller inom den finare komedin, sådana som 
Hertiginnan MarJhoronghs i »Ett glas vatten», M:me Maintenons i »Markisinnan de Villette», Katarina II:s i 
»Gunstlingen» m. fl. Men äfven i mera hurleska roller inlade hon en betydande komisk verve och skarp 
karaktäristik, så till exempel i för detta Kryddkrämerskans roll i »Richelieus första vapenbragd», där hon skapade 
en i hög grad drastisk figur, så vida som möjligt skild från hennes fina världsdamer i de öfriga styckena. Hon 
afled i Diisseldorf den 21 april 1862. 

Sara Eredrika Strömstedt, sedan fru Torss-EOW, föddes den 11 juni 1795 i Stockholm, hlef elev 1807 och antogs 
som aktris den 1 april 1812, sedan hon i början ansetts sakna anlag för skådespelarkonsten och därför fick endast 
obetydliga roller samt måste tjenstgöra vid operans kör. Men, utrustad med ett klart förstånd, utvecklade hon så 
småningom på egen hand sin slumrande förmåga och hlef inom kort den tidens förnämsta tragiska 
skådespelerska på den svenska scenen. Mest och bäst egnade hon sig för de starka, mäktiga passionernas och 
själsrörelsernas återgifvande, och hennes Elisabeth i »Maria Stuart», Virginia, Eady Macbeth, Eucrezia Borghia, 
Gudule i »Ringaren i Notre-Dame m. fl., voro utmärkta och högt värderade skapelser, dem ingen af våra senare 
skådespelerskor kunnat uppnå, ännu mindre öfverglänsa. Sara Torsslow rådde i synnerhet öfver enstämma, hvars 
kraft och djup gjorde det för henne lätt att på ett gripande sätt återgifva de starka själsstämningarna i alla deras 
nyanser, och att hon äfven hade blick och uttryck för det komiska, visade hennes mönstergilla utförande af 
titelrollen i »Tant Bazu eller Den högvälborna fiskköperskan», hvilket obetydliga lustspel hon genom sin stora 
talang gjorde till ett repertoarstycke i ordets bästa bemärkelse. Hon dog i Stockholm den 18 juni 1859. 

Carolina Sofia Richter, först gift Svanberg och sedan BOCK, utider hvilket senare namn hon egent-ligen gjort sig 
känd som en utmärkt komisk skådespelerska, föddes i Stockholm den 28 augusti 1792, var elev från 1806 till 
1809, men lemnade då den kgl. scenen och inträdde 1813 vid Djurgårdsteatern samt antogs den 1 april 1814 ånyo 
vid kgl. teatern, där hon nu kvarstannade som aktris till den 1 juli 1863. Hon var en särdeles utmärkt 
återgifverska af den tidens starkt färglagda komiska roller i lustspelet och farsen, och då hon äfven var i 
besittning af en god sångröst, var hon under många år en af den kgl. scenens nyttigaste och mest använda 
kvinliga medlemmar. Eigurer sådana som Eru Griponia i »Brodertvisten», Eru Miller i »Kabal och Kärlek», 
Viarda i »Preciösa» och Amman i »Romeo och Julia» tillhörde hennes bästa, men äfven i moderna stycken, 
sådana som »Mäster Smith», »Barnhusbarnen», »Jane Eyre» var hon förträfflig i de mer eller mindre 
maktpåliggande roller hon hade att utföra. Själf elev af den utmärkta lärarinnan fru Ruckman, var fru Bock under 
en lång följd af år, först 1831 — 34 och sedan 1841—56, lärarinna i deklamation och mimik för teaterns både 
manliga och kvinliga elever och har som sådan inlagt stora förtjenster om det uppväxande konst-närssläkte, som 
nu redan afträdt eller håller på att afträda från skådeplatsen. Hon afled i Stockholm 1872. 

Emelie HöGQVIST var född i Stockholm den 29 april 1812 och anstäld som elev vid balletten från 1821 till 
1826, hvarefter hon tog engagement vid ett resande teatersällskap, där hon stannade till 1828, då hon ånyo antogs 
till elev vid kgl. teatern, där hon debuteradeden io oktober som Eotta i »Brodertvisten», utan att likväl väcka 
något särdeles bifall hos publiken. Det var först 1834, sedan hon gjort en studieresa till Paris, där hon i synnerhet 
med uppmärksamhet följt den då pä höjden af sitt konstnärsskap stående M:lle Mars, som hon började väcka ett 
uppseende, som allt mera stegrades för hvarje roll hon utförde. Hon hlef nu för den dramatiska scenen, hvad 
Jenny Eind inom några är hlef för den lyriska, dess mest framstående konst* närinna och dess förnämsta 
dragningskraft, och sällan har väl ett af intelligens och medfödt kvinligt behag understödt, outtröttligt arbete visat 
ett mera lysande resultat än hos henne. Den stämma som förut ljudit hvass och tunn, den gestalt som dittills rört 



sig kantigt och obeherskadt, hade nu håda helt och hållet förvandlats och gjorts till lydiga redskap för en allt 
djupare uppfattad och allt klarare framstäld konstnärlig förmåga, och hvad mera var, den unga skådespelerskan 
visade en mångsidighet som var förvånande och oväntad. Roller i tragedin och skådespelet, sådana som Maria 
Stuart, Johanna D’Are, Thekla Wallenstein, Shakspeares Julia och Ophelia, i komedin och lustspelet sådana som 
Ilichelieu, Carl Ily Fru de Nohan i »Gifta mannen i staden och på landet» och Avanturine i »Polkan», visade 
tillräckligt h vil ken ypperlig skådespelerska hon hlifvit. Tyvärr hlef hennes helsa snart hruten, och redan den 18 
decemher 1846 afled hon i Turin, till följe af en kräftsjukdom, och lemnade på den svenska scenen efter sig 
minnet af en hjärtegod kvinna och en utmärkt konst-närinna, h vil ken senare hragte i fullständig glömska hvad 
man med skäl hade kunnat förehrå den förra. 

Fanny Westerdahl, gift Hjortsherg och sedan skild under namnet fru WESTERDAHL, föddes i Stockholm den 
21 fehruari 1817, hlef elev den 1 juli 1828 och uppträdde redan vid tolf års ålder i en harnroll i »Den förtroliga 
aftonmåltiden», men gjorde sin egentliga dehut den 21 novemher 1831 som Carolina uti >Paschan i Suresne». 
Hon utmärkte sig för en ovanlig fägring och var i besittning af en icke stor, men särdeles behaglig sångröst, 
hvarför hon äfven uppträdde isångroller, sådana som Cendrillon, Papagena, Betly i »Alphyddan» m. fl. Hennes 
egentliga rollfack var likväl de unga hjältinnorna i den tidens skådespel, och hon väckte allmänt och rättvist 
bifall i roller sådana som Eouise i »Kabal och Kärlek», Isaura i »Eifvets skola», Amalia i »Röfvarbandet», 
Katharina Månsdotter i »Erik XIV», Katharina Bragadini i »Angelo Malipieri» af Hugo m. fl. På äldre dagar 
öfvergick hon till mére-noble rollerna i skådespelen och komedin, och bland hennes bästa framställningar i denna 
genre var Eru Dupuis’ i »Ett hem» af Octave Eeuillet och Gertruds i »Hamlet*. Eru Westerdahl utmärkte sig i 
synnerhet för värma och innerlighet, hennes styrka var icke reflexion utan inspiration, som sällan slog fel, därför 
att den understöddes af utmärkta framställningsmedel och väl skolad teknik. Hon afled i Stockholm 1873. 

Aurora Vilhelmina Österberg, gift Strandberg, född i Stockholm 1826 och död därstädes 1850 i sitt tjugofjärde 
år, hann knappast mer än gifva löften om ett framstående konstnärsskap, förr än hon bortrycktes från 
skådeplatsen. Men vackrare löften hafva sällan gifvits vid någon scen och säkert icke vid vår. Redan som barn 
visade hon utomordentliga anlag, och ett älskligare, mera intagande uppträdande kan man svårligen tänka sig; 
själfva den bräcklighet som låg uttryckt i hennes fina, nästan eteriska gestalt och hennes sällsynta fägring, gaf det 
ett behag mera, om den också varnade för den snara förintelsen. Hennes Jolantha i »Kung Renés dotter» behöfver 
endast anföras, beskrifvas kan hon icke, så förklarad var hon af den skäraste poesi och den ljufvaste kvinlighet. 

Zelma Carolina Bergnéhr, först fru Kinmans-SON, därpå fru BERGMANSSON, sedan fru Hedin, var född i 
Stockholm den 31 maj 1827, hlef antagen som elev vid kgl. teatern 1840 och debuterade den 8 december 1842 
som Eotta i »Brodertvisten», den tidens debutroll »par préference». Hon väckte från första ögonblicket 
uppseende för en strålande skönhet, kanske mera än för rikedomen af inneboende anlag, och hlef en med mycket 
bifall mottagen och gärna sedd skådespelerska,utan att dock ernå någon egentlig storhet som konstnär. Däremot 
var hon en utmärkt utilitet, en sällsynt välutrustad representant för de eleganta världsdamerna i den finare franska 
komedin och en förträfflig subrett och grisett i flera af de lustspel som den tiden uppfördes. På det tragiska 
området var hon mindre lycklig, i synnerhet stördes hennes uppträdande där af en uppstyltad deklamation, 
särdeles vid framsägande af versen. Begåfvad med en vacker sångröst, visade hon sig äfven med fördel i lyriska 
roller och hade också kunnat blifva en mycket god komisk skådespelerska, om hon åt detta håll velat utveckla 
sina icke obetydliga anlag. Hennes M:lle Palmm i »Blommar i Drifbänk* och Eru Dnrernoy i »Hyresgäst och 
Husegare» torde lemna goda bevis för detta antagande. Hon afled i Stockholm 1874, sedan hon i följd af ett 
benbrott redan förut måst lemna scenen. 

Ebba Charlotta Elisa Jacobsson, sedan fru HWASSER, föddes i Stockholm 1831, antogs till elev vid kgl. teatern 
1849 och hlef aktris den 1 juli 1850. Hon var ovedersägligen Sveriges förnämsta skådespelerska under den nyare 
tiden och har genom sin för några år sedan skedda afgång från den kgl. scenen lemnat efter sig ett tomrum, som 
icke på länge torde kunna fyllas. De senaste trettio årens dramatiska framställningar på tragedins och det högre 
skådespelets område hafva genom hennes mångsidiga och rika talang vunnit en harmoni och en fulländning, som 
vi nu kanske bäst kunna uppfatta och erkänna, sedan hon är borta. Man har anmärkt brister i hennes skapelser — 



och hvar finnas icke de i allt menskligt? — men säkert torde vara, att vi kunde skatta oss lyckliga, om en med 
henne jämbördig förmåga i det kommande ville och kunde upptaga hennes mantel, den tragiska mantel i hvilken 
man påstått att hon draperade sig litet för ofta och för omständligt. Och att hon icke saknade förmåga att nedstiga 
från kothurnen och ikläda sig hvardagslifvets mera realistiska attrihut, det visade hon tillräckligt i Drottning 
Anna, i Gref vinnan Dani cheft i Lona Hessel, i Nora och Fru Alf ring, om det också icke unnades henne tillfälle 
attfå visa det som Gina EMal i »Vildanden», där hennes stora förmåga väl hade kunnat hehöfvas. 

Af hennes högre tragiska uppgifter hehöfver jag endast nämna Fru Inger till Östråt, Hjördis, Cleopatra, Hermione 
och Thusnelda i »Fäktaren från Ravenna», af hennes romantiska Sigrid dm fagra, för att påvisa huru rik hennes 
verkningskrets varit och hvad den svenska skådeplatsen förlorade, då hon drog sig tillhaka. 

5. Johan Henrik Hyckert. Georg Dahlqvist. Edvard 

Stjernström. Edvard Swartz. Gustaf Kinmansson. 

Carl Gustaf Sundherg. (1833—1881.) 

Jag kommer nu att tala om en konstnär, som för det nyare släktet är nästan helt och hållet okänd; man vet 
möjligen om honom icke mer än att han »imiterade» Torsslow och att han sköt sig — det sista något som för 
fyrtiofem år sedan väckte ofantligt mycket mera uppseende än det skulle gjort nu. Men att JOHAN HENRIK 
HYCKERT var en ovanligt hegåfvad skådespelare, som hade kunnat hlifva en af våra största, det vet man 
antagligen icke, eller också har man glömt det. Och likväl var det så; när Hyckert aflossade den mördande kulan 
mot sitt hufvud den 13 april 1845, förlorade den svenska skådeplatsen en konstnär, som hade kunnat hlifva Fars 
Hjortshergs och Olof Torsslows jämlike i betydelse för vår svenska skådespelarkonst. 

Han föddes i Stockholm den 4 september 1807 och antogs till elev vid kgl. teatern 1830, anstäldes som aktör 
därstädes 1833 och kvarstod som allt mera uppmärksammad sådan till sin allt för hastigt inträffade, 
själfförvållade död. 

Mitt personliga minne af honom går tillbaka till 1842, då jag såg honom utföra Tidlhesöhtrem roll iden då för 
tiden mycket gifna »Indianerna i England» af Kotzebue, samt hufvudrollerna i lustspelen »Sannlju-garen» och 
»Man gör så godt man kan och icke som man vill 5», i hvilken senare pjes han spelade tre eller fyra olika roller 
ända till oigenkänlighet olik sig. Det var i dessa olika uppgifter hos honom en komisk verve, en slagfärdighet i 
repliken och ett öfverflöd af godt lynne och kraftig färg, som hänförde publiken till stormande bifallsyttringar 
och som gräfde stg fast med outplånliga drag i mitt femtonåriga minne. Sedan såg jag honom som Doktor Wespe 
i lustspelet af samma namn, som Sir Fredrik Blount i »Penningen» af Bulwer, som pro-centaren Maurice i 
»Förstfödslorätten» och slutligen som Ford Eilbourne i »Natt och morgon» af samme författare. Hans kostliga, 
läspande petit-maitre i den första, hans hvithåriga, darrande, staplande procentar-figur i den andra och hans 
eleganta, själfbeherskade, smått haltande fullblodsskurk i den sista af dessa stycken voro hvar för sig mästerliga 
figurer, dem ingen världsberömd skådespelarstorhet skulle kunnat framställa mera sanna, mera lefvande och 
mera fulländade. Det varpå samma gång en sådan kraft, en sådan skärpa och en sådan måtta i hans spel, att man 
helt och hållet glömde teatern och fann sig försatt midt in i lifvet med alla dess skiftningar, all dess vexling och 
alla dess än löjliga och än sorgliga sidor — och hvad kan man säga bättre om en skådespelare, än att han ger oss 
denna fullständiga illusion? 

Men sade man, han haltade som Ford Eilbourne, och han haltade så som Torsslow gjort det, när han spelade 
rollen på Djurgårdsteatern. Ja, det är sant, — men man haltar ännu i dag på Théåtre Frangais i Fa Fléches roll i 
»Den Girige», därför att den förste, ypperlige skådespelaren som återgaf den, gjorde så — kanske var det detta 
som föresväfvade Hyckert, kanske var det också rent af ofrivilligt från hans sida, kanske syntes honom Eilbourne 
i hans store företrädares gestalt så fulländad, att han icke trodde sig om att kunna framställa honom nog 
karaktäristiskt, om han icke behöll det kroppsliga lytet, som påminde om och betecknade karaktärens.Det säkra är 
att den svenska skådeplatsen vid Hyckerts allt för tidiga bortgång förlorade en skådespelare, som den under 
kommande dagar skulle fått allt större skäl att vara stolt öfver och som den svenska dramatiken har orsak att bära 



sorg efter ännu i dag. Den ende, som icke var nöjd med hans skapelser, var han själf, och kanske hidrog detta 
icke så litet till att alstra eller åtminstone öka det svårmod, hvaraf han led och som slutligen öfvermannade 
honom. 

CARL GEORG Dahlqvist hann däremot att fullända sitt lifsarhete i konstens tjenst, och detta var ett af de 
hetydelsefullare inom den inhemska skådespelarkonstens råmärken. Han föddes i Stockholm den 22 juni 1807 
och uppfostrades för en helt annan hana än teaterns. Han gjorde ett försök att inträda på den 1832, då han antogs 
till elev vid kgl. teatern, där han debuterade året därpå som Sicinim i sorgespelet * Virginia», men misslyckades 
fullkomligt. Då hegaf han sig af till landsorten för att inhemta teknik och praktisk färdighet, och när han återkom 
1834 gaf han sorgespelet på håten och debuterade på nytt, men nu som melodramskurken Varner i »Trettio år af 
en spelares lefnad», och nu slog han igenom, förvånade genom sin realistiska djärfhet och hänförde genom en 
nästan titanisk kraft och känsloglöd samt blef genast antagen som ordinarie skådespelare. Dahlqvist var hos oss 
den fantasirikaste bäraren af inspirationsspelets på samma gång tacksamma och farliga gåfva, tacksam därför att 
den tänder och hänför, farlig därför att den så lätt lockar på afvägar. Han kom nog in på dem, han också, men han 
gick aldrig vilse där; hans säkra instinkt och hans glödande energi förde honom alltid rätt igen, och när år och 
erfarenhet hade kommit de jäsande vulkanerna i hans inre att sakta sig och brinna med bunden eld, så blef han en 
verkligt stor skådespelare. Han kunde ofta vara sublim, någon gång galen, sällan dålig och aldrig intetsägande. 
Till och med där han minst passade hade han likväl i sitt yttre en så mäktig personlighet och i sitt inre en så säker 
slagruta för att finna hvar sanningen låg, att han, om han också icke Hedberg, Dramatik. ITtillfredsstälde, dock 
alltid intresserade. Det var endast ett falt som icke var hans och det var komedins — han gjorde ett par ströftåg in 
på dess område, som Jacob von Tyboe och som Arnolphe i »Skola för äkta män» af Moliére, och han blef tragisk 
i båda dessa uppgifter, men eget nog — han förstörde dem icke ändå — ty båda ligga på gränsen af det område 
som skiljer de båda riktningarna. Men när han fick vara tragiker i detta begrepps, hela vidd och betydelse, som i 
Erik XIV\ Wallenstein, Othello, Karl Moor, Emidor, Hakon Jarl} Shylock, Torkel Knutson, Macduff, — då var 
han rik och glödande och skiftande som få, då var han så fullt och så helt den figur han framstälde, att man andlös 
följde honom öfver både höjder och djup, genom både företräden och brister, utan att hinna, utan att kunna 
granska förr än det var slut och han inte längre höll en fången under den egendomliga förtrollningen af sin härliga 
stämma, sina djupa, blixtrande ögon och den oerhörda entusiasm hvarmed han skapade hvad han kände och hvad 
ögonblicket ingaf. Och det var just denna skaparentusiasm som i synnerhet utmärkte honom och som gjorde 
honom så enastående inom vår svenska skådespelarkonst. Han delade visserligen entusiastens vanliga öde här i 
världen att stupa öfver en och annan smasten, som han inte såg, därför att han blickade för vida, men summera vi 
de små bristerna ifrån de stora, fullmogna frukterna af hans talang, så hafva vi ändå en tillräcklig behållning kvar 
af god och stor konst, som berättigar oss till att hålla honom i ära som en af våra främste. Dahlqvist afled i 
Stockholm den 20 september 1873, sedan han ett par år förut tagit afsked af den scen, hvars förnämsta prydnad 
han varit under en lång tid af framgångsrik sträfvan för det sköna. 

EDVARD STJERNSTRÖM var den glada konstens söndagsbarn i vårt land. Icke så förstådt, som skulle vägen 
redan från början legat banad och jämn för honom, utan att erbjuda något hinder — tvärtom: Där fanns ett hinder, 
och det var inte så lätt att undan-rödja — han hade nämligen dubbeltänder och i följddäraf svårighet att tala utan 
att läspa; men rask i vändningarna, som han var, lät han draga ut dem af sina friska och duktiga tänder som voro i 
vägen, och inom kort kunde man endast någon gång, i synnerhet på det häftiga framstötandet af enstaka ord, höra 
att det varit något i olag med hans mun. 

Han föddes i Stockholm den n oktober 1816, var elev vid balletten under åren 1825—32 och blef året därpå 
antagen till aktörselev, sedan han utfört sin första roll, Stanislas i komedien »Eredrik och Christine», men 
afskedades igen 1836 till följe af det lyte i hans tal, som jag nyss omnämt. Efter genomgången operation 
debuterade han för andra gången den 29 september samma år som Eredrik i »Den okände sonen» och blef nu 
anstäld som aktör. Han uppträdde sedan i flera betydande roller, men han var ärelysten och ville fram, och det 
fanns utom honom ännu två jeune-premiérer, hvarför han 1842 fattade ett raskt beslut och hegaf sig till den 
Eindebergska Nya teatern. Där öfvergick han till den komiska repertoaren, till hvilken också en tilltagande fetma 



allt mera hänvisade honom, och var i flera roller, såsom Klädmäklaren i »En trappa upp och på nedra hotten». 
Löjtnant von Sparck i »Positivhataren» och Herr Dardanell i pjesen af samma namn utmärkt för en ahandon och 
ett godt lynne, som inom kort gjorde honom till publikens förklarade gunstling. Han inträdde 1845 ånyo för en 
kort tid vid kgl. scenen, men öfvergick pä nytt till den Nya, där han som skådespelare och styresman för scenen 
kvarstannade till 1850. Han hörjade sedan eget teaterföretag i Finland till 1853, då han återvände till Sverige, 
hvarpå han året därefter förhyrde Mindre teatern, hvars egare han sedan hlef. Under den tid af nio år, som han 
styrde denna scen, stod han håde som skådespelare och teaterledare mycket högt hos puhliken och inlade verkliga 
förtjenster om vår inhemska dramatik, icke minst genom den helso-samma konkurrens som han inledde med den 
kgl. scenen, hvilken konkurrens slutade med inköpet af Mindre, nu varande Dramatiska teatern. När Edvard 
Stjern-ström hvilat upp sig ett par år, längtade han åter eftersin gamla verksamhet och hegick det stora misstaget 
att hygga en ny teater, utan att, strängt taget, hehofvet af någon sådan var så särdeles stort. Han styrde denna 
teater, den nuvarande Svenska, till sin död, som inträffade 1877, men antagligt är att han hade mer förargelse än 
glädje af detta sitt sista företag. 

Edvard Mauritz Swartz, vår förnämste tragiske skådespelare under de sista 30 åren, föddes i Stockholm den 15 
fehruari 1826, hlef elev vid teatern 1839, men öfvergick 1845 till Mindre teatern för att under Torss-lows ledning 
uthilda sig till skådespelare, sedan man vid den kgl. scenen ansett honom mindre lämplig i anseende till hans 
svaga, tämligen beslöjade stämma, som då, outvecklad som den var, hade svårt att göra sig gällande i det stora 
rummet. Vid Mindre teatern fick han snart en betydande verksamhet, sedan han som den vansinnige Anton i 
Cramaers bearbetning, »Brottslingen eller Rosen på Tistelön», väckt publikens uppmärksamhet. 1853 inträdde 
han på nytt vid den kgl. scenen och gjorde nu vid sin debut som Hamlet epok i vår nyare skådespelarkonsts 
historia. Under de nära trettio år han sedan verkade vid vår första scen har han utfört ett flertal af maktpåliggande 
roller i tragedin och det högre skådespelet, och om någonsin en stark och energisk ande vetat segra öfver en svag 
kroppshydda, så har det varit hos honom. Man kan tryggt säga att han under senare tid uppburit hela den tragiska 
diktens mantel på vår skådeplats, och hans framställningar af Sardanapalns, Egmont, Caligida, Richard II, 

Richard III, Timon af Athen m. fl. beteckna lika många segrar, vunna med reflexionens, jämnmåttets och den 
djupgående själfpröfningens ärliga och säkra vapen. Swartz afgick från scenen med spelåret 1881, och det är 
ingen öfverdrift att säga det sorgespelet lemnade den med honom — vi skola hoppas icke för alltid — men 
säkerligen för en lång tid framåt. 

Gustaf Kinmansson, son till den framstående komiske skådespelaren Lars Kinmansson, var född i Stockholm 
1822, hlef elev vid kgl. teatern 1840 och skådespelare därstädes 1843—47, då han öfvergick tillMindre teatern, 
där han utförde sina förnämsta roller, i hvilka han genom sin härliga stämma, sitt friska, sympatiska väsen och 
sin rika, inneboende värma, inom kort gjorde sig till publikens förklarade gunstling. Han var den fullblodigaste 
representanten för den romantiska riktningen inom vår skådespelarkonst, och det torde dröja länge innan en 
sådan älskare återuppträder på svensk tilja. När därför de glödande älskarne så småningom började försvinna 
ifrån skådespelet — antagligen därför att de icke längre äro så talföra i verkliga lifvet — inskränktes också hans 
verkningskrets, och han var icke fullt densamme i fracken som han varit det i riddarmanteln eller i den italienska 
renässansjackan. Några betydande uppgifter löste han dock under sin senaste anställning vid de kgl. teatrarne 
från 1863 till 1881, och bland andra torde Gunnar Her se i »Härmännen på Helgeland» kunna anses som en af 
hans bästa. Hans ungdoms Romeo, Axel och Giulio i »Klostret Castro» kvarstå som lysande minnesmärken af 
hans konstnärsskap när det var som rikast. Han afled i Stockholm 1887. 

Carl Gustaf Sundberg är född i Stockholm den 22 november 1817 och hlef elev vid kgl. teatern 1827 samt 
uppträdde första gången 1828 som Richard i »Landtpresten i Wakefield». Han gjorde en studieresa till Paris och 
Tyskland 1844—45 och var sedan en lång följd af år kgl. teaterns obestridt förste älskare och »jeune premier» 
och i besittning af en ungdom som aldrig tycktes vilja lemna honom. Lägger man härtill en elegans i 
uppträdandet, ett fint och distingueradt utseende, som icke hörde till de vanliga, så inser man lätt hvilken 
framstående plats han intog som bärare af de förnämsta unga rollerna i skådespelet och komedin. Men det är icke 
endast som sådan han gagnat vår skådespelarkonst, äfven som samvetsgrann lärare och som mångårig regissör 



och ledare af de båda scenernas konstnärliga arbeten har Sundberg intagit en framstående plats och är därför väl 
värd att ihågkommas. Och äfven som skådespelare har han visat att det icke endast var ungdomen och det 
fördelaktiga utseendetsom gjorde honom uppburen, han har under de senare tiderna i äldre roller visat prof på en 
karaktärsteckningens skärpa, som man länge icke trodde den förre förste älskaren i besittning af. Han afgick från 
scenen med spelåret 1887—88, då de båda kgl. teatrarne blefvo enskilda företag, och är ännu vid sina fy Ida 
sjuttio år i besittning af en spänstighet som mer än väl visar att han tillhör den gamla stammen, hvilken icke lefde 
så fort därför att den arbetade så mycket trägnare. Sundberg har aldrig varit och aldrig gjort anspråk på att vara 
en storhet, han har nöjt sig med mindre och kanske just därför varit mera plikttrogen och mera nyttig, än han 
egentligen varit epokgörande som skådespelare. 

6. Veteraner och nya krafter. 

Bland veteranerne vid vår Dramatiska scen framstå i synnerhet trenne, som ännu äro med i elden, nämligen 
SVANTE HEDIN, Georg NORRBY och EERDINAND Thegerström, medan Helfrid Kinmansson, Carl 
EREDRIK EAGERQVIST åter dragit sig tillbaka vid den förändring i teatrarnes ställning som jag nyss omtalat 
och Knut Almlöf redan långt förut afgått från skådeplatsen för att ännu då och då låta allmänheten njuta af sin 
gedigna, saftfulla och färgrika komik. 

Bland dem som ännu kvarstå är SVANTE HEDIN en af de egendomligaste och originelaste företeelser, en 
komisk skådespelare af ett alldeles säreget slag. Hans stora popularitet ligger till en öfvervägande grad i hans 
personlighet, en personlighet som han aldrig kunnat eller aldrig brytt sig om att förställa eller att ändra om, när 
han inträder på scenen. Men lyckligtvis är denna hans personlighet så sympatisk och så rikt utrustad med 
oöfverträffliga humoristiska drag, att han icke allenastkunnat, utan rent af tvingats till att spela på sig själf, 
emedan man annars icke skulle hafva accepterat honom, just därför ätt det var och är honom själf man vill se 
bakom och i de olika kläderna, och man har genom sitt ljudliga bifall tillräckligt antydt att han icke får dölja sig 
bakom någon mask. På detta sätt har en hel skiftande värld af drastiska figurer från scenen framträdt under 
Svante Hedins välbekanta drag; i stället för att uPP&å i dem har han assimilerat dem med sig, och framgången 
har visat att han haft rätt — teorierna må säga hvad de behaga. Men det säkra är att sättet icke är att taga efter för 
hvardagsnaturer — man skall vara helgdagsrustad i löjets tjenst för att kunna lyckas så som Svante Hedin. 

GEORG NORRBY är den främste bland veteranerne i år och, fast det låter som en motsägelse, äfven i ungdom. 
Ingen kan se på honom, hvarken på scenen eller på gatan, att han är ett godt stycke inne på sjuttiotalet. Eör mig 
förefaller han ännu lika spänstig och lika rörlig, som när han för snart ett halfsekel sen spelade sin Agapetm i 
»Herr Dardanell och hans upptåg på landet» eller KaJcador i »Urdur eller Neckens dotter», och han är själf ännu 
lika minnesgod som skådeplatsens häfder helt visst komma att vara, när det gäller hans långa lifsgerning i 
konstens tjenst. Bland hans dråpligaste figurer från senare tider vill jag endast påminna om Klockaren i 
»Ambrosius» och gamle Ekdal i »Vildanden» ; de voro tagna direkte ur lifvet och gjorde veteranen all heder, på 
samma gång som de säkerligen ej blifva hans sista. 

EERDINAND Thegerström har bakom sig en lång och framgångsrik bana, bruten genom ihärdigt arbete och så 
mycket aktningsvärdare, som ingen af hans segrar vunnits utan ihärdig strid. Någon stor skådespelare har han 
likväl icke varit, men väl en nyttig, en af dessa plikttrogna, ofta undanskymda män i ledet, utan hvilka slaget 
svårligen kunnat vinnas, men åt hvilka man i allmänhet hvarken spenderar lager eller hurrarop, när det väl är 
vunnet. Sa undanskymd har han dock icke varit, att han ej fått sin andel med af båda, ochhans uppträdande i 
roller sådana som Autolykus i »En Vintersaga», Berniek i »Samfundets Stötter», Månson i »Bertha Malm> och 
Aslaksen i »De unges Eörbund» visa hans ärliga, om ock något kärfva, skädespelarskap i dess bästa dager. 

Bland dem som afträdt från scenen har HEEERID Kinmansson, född Torsslow, intagit en framstående plats, först 
som ingenue och romantisk älskarinna, sedan som komisk skådespelerska af stor betydelse. Hennes Johmtha, 
VaJltorg och Julia i unga dagar, hennes Madam Böntred i »Strand by boer». Amman i »Romeo och Julia» och 
Moster Eis* n i »Dömd» från senare år lämna värde* fulla bevis för hennes förmåga af genomträngande karak¬ 
täris tik och konstnärligt jämnmått. 




Carl Fredrik Lagerqvist böijade sin teaterbana under Torsslows ledning, fortsatte den sedermera vid Stjernströms 
teater och tillhörde därefter de kgl. teatrarne från 1863 till och med 1888, sedan han likväl redan förut varit 
anstäld där under spelåret 1857—5$- Han har varit en komisk karaktärskådespelare af stor för-tjenst och har i 
synnerhet utmärkt sig för sin ovanliga förmåga i grimeringskonsten, den hos oss så ofta försummade. Roller 
sådana som Öländers i »Ett resande teatersällskap». Tullförvaltarens i »Advokaten Knifving» och framför allt 
Giboyers i Augiers »Moderna Vinglare», och »Giboyers son» visa hans styrka både på farsens och 
karaktärskomedins område, och han tillhörde den skåde-spelarskola, som icke lärt sig att spara på färgerna, när 
det gälde att få fram både det typiska och det indivi-duela hos sina figurer. 

Till den skolan kunna vi också med fullt skäl räkna KNUT AlmlöF, hvars rang som den senare tidens förnämste 
komiske skådespelare i vårt land torde vara gifven och obestridd. Uppfostrad i Pierre Delands skola och 
fortplantande hans traditioner frän den gamla, goda komedins dagar, men med öppen blick för den nya tidens 
fordringar, skydde han icke att med bjärta färger framhålla det säregna hos de gestalter han hade att framställa. 
Hans Gaspard i »Debutanten», Benoiton i »Familjen Benoiton», Perrichon i »Herr Perrichonsresa», Poirier i 
»Klädeshandlaren och hans måg», Fro-mont i »Fregattkaptenen», Daniel Heire i »De unges förbund» och 
Advokaten Knifving i pjesen af samma namn m. fl. äro mångskiftande och saftiga skapelser, med rätta beundrade 
och tillräckligt kända för att försäkra honom om en varaktig plats i den svenska skådespelarkonstens häfder. 

Och de som stå på gränsen mellan det gamla och det nya, och de nya krafterna som skjuta fram, behöfver jag väl 
uppräkna dem? Vi känna dem alla, både de som vunnit sina lagrar i konstens tjenst, som FREDRIKSON, 
Elmlund, Hillberg, Hartman, Personne, Palme, Backström, Olga Björkegren-Fåhr^us,/™ Hart-MAN, fru 
BACKSTRÖM, fru Fahlman, fröken AHFANDER m. fl. — och dem som ännu vänta på att eröfra dem och 
hvilka det blir en senare tid förbehållet att nämna. Vi äro på det klara med deras förtjenster och brister; vi hoppas 
att de förra skola framträda allt klarare och bestämdare, de senare utplånas allt mera, på det att framtiden må på 
detta konstområde blifva lika rik som det förflutna; —ja, om möjligt ännu rikare. Ty man behöfver icke vara 
ensidigt fastvuxen vid det som varit för att våga det påståendet, att vi varit rikare än vi äro nu, och det torde icke 
vara för djärft att hoppas, det skådespelarkonsten skall växa ut ännu en gång och blifva större och framför allt 
mera omfattande än hvad den nu midt i vår oroliga öfvergångstid kan vara. 

Bland de enskilda teatrarnes mera framstående förmågor torde här böra nämnas några, som sedan långt tillbaka 
vunnit rika lagrar inom lustspelets och det borgerliga skådespelets område. Främst bland dessa stå GUSTAF 
Bergström och VICTOR Holmqvist, den förre sedan många år verksam vid Södra, den senare vid Svenska 
teatern, där de båda varit både styrande och styrda. Af dem är kanske Holmqvist den mångsidigaste, i det han 
lyckats äfven i skådespelet; Bergström däremot den träffsäkraste, när det gäller att framställa komiska figurer ur 
hvardagslifvet. Båda kunde mycket väl försvara sina platser vid landets förnämstascen, dit likväl icke 
omständigheterna eller kanske också den egna viljan hittills fört dem 

En alldeles säregen plats inom den inhemska skådespelarkonsten intages af AUGUST FINDBERG. Det var en 
tid hardt när att vi hade fått en helt ny teori för denna konst, af hans beundrare och vänner enkom anordnad för 
hans skull och gående stick i stäf mot allt hvad man hittills ansett för det rätta och naturenliga. Den tiden är nu 
förbi, och Findbergs betydelse som skådespelare har blifvit betydligt reducerad, ja kanske allt för mycket, som 
fallet är vid all reaktion. Enligt mitt omdöme är han en karaktärsskådespelare som har mycket större gåfvor för 
komedin än för tragedin, för hvars gestalter han saknar stämma och personlighet. Det är därför som han där 
nästan alltid ger goda detaljer, sällan en hel personlighet; det är därför som han icke tillfredsställer den som gör 
anspråk på en konsekvent genomförd karaktäristik och en totalitetskraft, som kan öfverskyla enskildheternas 
brister. Som ledare och instruktör är han däremot utmärkt; kanske just därför att han saknar förmåga att själf klart 
åskådliggöra hvad han tänker logiskt och uppfattar sundt, men däremot eger förmåga att ingjuta det hos andra. 

Bland skådespelerskor vid de enskilda teatrarne framstå i synnerhet två af de äldre, fruarna CASPÉR och 
FORNEFF som utmärkta framställarinnor, den förra af drastiskt komiska gummor, den senare af borgerliga fruar 
med mer eller mindre ampra tänkesätt och fasoner. Den nyligen från Svenska till Dramatiska teatern öfver- 



gångna fru LITTMARCK, född RYLANDER, är också en saftig framställarinna af komiska roller, i hvilka hon 
lyckas bättre än i de melodramatiska, åt hvilka hon med förkärlek tyckts egna sig. 

Andra skådespelare med framstående egenskaper på olika områden äro: RICHARD WAGNER, med sina 
traditioner från Stjernströmska glansperioden; William Engelbrecht och hans hustru Anna EisaHwasser- 
Engelbrecht, fru Eotten Dorsch, Mauritz Grunder, Mauritz Svedberg m. fl. samt åtskilliga yngre förmågor, hvilka 
gifva godt hopp om äfven de enskildateatrarnes framtid och därigenom också för nationalscenen. 

Eör den, som älskar skådespelarkonsten och har en hög tanke om en nationel skådeplats och dess betydelse för ett 
folks andliga lif och utveckling, tränger sig ständigt och allt mera envist den frågan i förgrunden: Skall 
sorgespelet fortfarande vara bannlyst från landets förnämsta scener? Skall icke snart den dag randas, då 
nyuppståndna krafter skola framställa den nya tidens nya sorgespel, i mycket olikt det gamla, men däri detta likt, 
att det vill rensa och förädla, höja och frigöra, och detta på en ny skådeplats, lika värdig sin uppgift, som den 
gamla varit det i öfver ett sekel? 

All ensidighet är konstens och konstnärernas fördärf. Eustspelet och farsen, det borgerliga dramat och komedin 
hafva sin stora uppgift och sitt fulla berättigande; men ensamma få de icke beherska skådeplatsen, ty då dör 
skådespelarkonsten af blodbrist — och det är en dålig tröst, om också sjukdomen är modern. Och vi kunna icke 
undvara denna konst; vi behöfva icke uteslutande bröd, vi måste äfven hafva skådespel, och vi behöfva lika väl 
de gripande och allvarliga, som vi behöfva de muntrande och uppsluppna. Måtte vi få dem och få dem snart, 
innan all tradition från de förgångna tiderna hunnit utplånas. 

Med denna fromma önskan afslutas dessa »Bidrag till dramatikens och skådespelarkonstens historia», bristfälliga 
i mycket, utom i uppsåtet att gagna, gagna icke blott inom, utan äfven utom skådeplatsen. 
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